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Tag  und  Nacht,  Krieg  und  Frieden.  Elfenbeingestell,  Louis  XV.  (Gräfin  Podstatzky- 
Lichtenstein)  201;  Fächer  mit  Malerei:  Elfenbeingestell  LouisXV.  (Frau  v.  Auspitz)  202; 
Fächer  mit  Malerei:  Perlmuttergestell  mit  Malerei  unter  Lack  und  Golddekor,  Louis  XV. 
(Gräfin  Seldern)  203;  Fächer  mit  Malerei:  Elfenbeingestell,  deutsch,  XVIII.  Jahrhundert 
(Frau  Luise  Giegl)  204;  Fächer  mit  Malerei:  „Picknick  nach  der  Jagd“.  Elfenbeingestell 
mit  Malerei,  geschnitzt  und  vergoldet,  Louis  XV.  (Gräfin  J.  Mensdorff-Paar)  205;  Fächer 
mit  Malerei:  „Zeus  und  Hera“.  Elfenbeingestell,  Louis  XV.  (Gräfin  Zichy-Metternich)  206; 
Fächer  mit  Malerei:  „Die  Stände“.  Elfenbeingestell  Louis  XVI.  (Gräfin  Wilczek)  207; 
Fächer  mit  Malerei  und  bunten  Strohauflagen  in  chinesischer  Art.  Elfenbeingestell, 
Louis  XVI.  (Exzellenz  Villa  d’Urrutia)  208;  Fächer  mit  Malerei:  „Herkules  und  Dejanira“. 
Elfenbeingestell,  geschnitzt,  mit  Golddekor,  XVIII.  Jahrhundert  (Gräfin  Szechenyi-Herber- 
stein)  209;  Fächer  mit  Malerei:  Perlmuttergestell,  durchbrochen,  geschnitzt  und  vergoldet, 
Louis  XVI  (Erzherzogin  Maria  Therese)  210;  Fächer  mit  Malerei:  Allegorie  auf  die  Ver- 
mählung Louis  XVI.  mit  MariaAntoinette.  Schildpattgestell  mit  Goldapplikation,  Louis  XVI. 
(Exzellenz  Villa  d’Urrutia)  2 1 1 ; Fächer  mit  Malerei : Elfenbeingestell  mit  Golddekor,  Louis  XVI 
(Frau  Therese  v.  Adamek)  212;  Fächer,  Seide  mit  Malerei  und  bunten  Strohauflagen  in 
chinesischer  Art.  Elfenbeingestell,  geschnitzt,  mit  Golddekor,  Louis  XVI.  (Exzellenz  Villa 
d’Urrutia)  213;  Fächer  mit  Malerei:  Elfenbeingestell,  um  1800  (Frau  Schrabetz)  214;  Fächer 
mit  Malerei:  Elfenbeingestell,  durchbrochen  und  geschnitzt,  mit  Vergoldung.  Ende  des 
XVIII.  Jahrhunderts  (Frau  Erzherzogin  Marie  Valerie)  215;  Fächer  mit  Malerei:  Elfenbein- 
gestell mit  Metallaussenstäben  in  durchbrochener  Arbeit,  englisch,  um  1800  (Baronin 
Schloissnigg-Cavriani)  216;  Fächer  mit  Ornamenten  und  Kinderszenen  in  Medaillons,  grau 
in  grau.  Elfenbeingestell,  geschnitzt  (Frau  v.  Raimann-Raimann)  217;  Fächer  mit  Malerei: 
„Jagdfrühstück  zu  Fontainebleau  zur  Zeit  des  zweiten  Kaiserreiches“,  Perlmuttergestell 
mit  figürlichem  und  ornamentalem  Golddekor  (Fürstin  P.  Metternich=Sändor)  218. 
Conder  Ch.:  Der  blaue  Fächer  254;  Der  „Saxe“  255;  Der  Frühling  256;  Der  Magenta- 
Fächer  257. 

GLASARBEITEN.  Vase  von  Galle,  Silbermontierung  von  Ferdinand  Hauser, 
München  15.  Weinkrug  und  Glas,  entworfen  von  Antoinette  Krasnik,  ausgeführt  von  J.  & L. 
Lobmeyr  20.  Glasschalen,  entworfen  von  Otto  Hofner,  ausgeführt  von  J.  & L.  Lobmeyr 
20,  21.  Vasen,  ausgeführt  in  der  Glashütte  J.  Lötz  Witwe,  Klostermühle  21.  Teile  eines 
Tafelservices,  entworfen  von  R.  Bakalowits,  ausgeführt  von  E.  Bakalowits  Söhne  22,  23. 
Arts  & Crafts-Ausstellung  in  London:  Wein-  und  Likörflaschen  von  J.  Powell  and  Sons  88; 
Trinkgläser  ebendaher  89.  Aus  den  Salzburger  Fachkursen  1903:  Entwurf  für  ein  Glas- 
gefäss,  von  F.  Oppitz  474,  478;  Entwurf  für  einen  Glasleuchter,  von  F.  Oppitz  478. 

GLASMALEREI  UND  KUNSTVERGLASUNG.  Erkerfenster  für  Schloss  Skibo,  ent- 
worfen von  G.  Moira  39.  Verglasung  der  Eingangstür  eines  Jägerwolle-Ladens  in  Edin- 
burgh 342;  Türverglasung  von  W.  J.  Neatby  367. 

GRAPHISCHE  KUNST.  Ausstellung  der  Wiener  Kunstgewerbeschule,  Strassen- 
plakat,  von  A.  Hoffmann,  Myrbach-Schule  183.  Affiche  von  C.  E.  Dawson  348.  Titelblatt  zur 
zweiten  Ausgabe  eines  Modelbuches  von  1525  513.  Illustration  aus  der  Bibel  von  1560 
5i9>  520. 

HOLZSCHNITZEREI.  Arts  & Crafts-Ausstellung  in  London,  geschnitzter  und  ver- 
goldeter Spiegelrahmen,  von  C.  F.  A.  Voysey  82.  Ausstellung  der  National-Competition 
London:  Entwurf  für  einen  Blasebalg  von  John  W.  Wilkinson,  Lambeth  456. 

INTERIEURS.  Speisezimmer,  entworfen  von  Franz  Freiherrn  von  Krauss,  aus- 
geführt von  Anton  Pospischil  2,  3.  Bibliothek  im  Stile  der  Zeit  Maria  Theresias,  ent- 
worfen und  ausgeführt  von  F.  Schönthaler  & Söhne  6.  Speisezimmer,  entworfen  von  Karl 
Witzmann,  ausgeführt  von  Siegmund  Oppenheim  9.  Ausstellung  des  Vereins  für  deutsches 
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Kunstgewerbe  in  Berlin:  Erster  Hauptsaal,  Dekoration  von  Baumeister  A.  Grenander  46, 
Bibliothekwand  von  M.  Salzmann  jr.  47,  Ecke  eines  Privatkontors  von  M.  Salzmann  jr.  48, 
Kaminwand  von  A.  Grenander  49,  Zimmer  einer  jungen  Dame  von  A.  Biberfeld  50,  Privat- 
kontor, entworfen  in  der  „Steglitzer  Werkstatt“  51.  Interieurs  im  Bayerischen  National- 
Museum  siehe  Architektur.  Arts  & Crafts- Ausstellung  in  London:  Voyseys  Interieur  73; 
Schlafzimmer,  entworfen  von  A.  Heal  jr.,  ausgeführt  von  Heal  & Son  74;  Fensterwand 
eines  Interieurs,  von  W.  A.  S.  Benson  75.  Ausstellung  der  Wiener  Kunstgewerbeschule, 
Hoffmann-Schule  190,  1 91.  Ausstellung  der  Wiener  Kunstgewerbeschule,  Myrbach-Schule 
und  keramischer  Kurs  194.  Türe  mit  Sopraporte  aus  dem  „Konferenzzimmer“  des  Belve- 
dere in  Wien  nach  S.  Kleiner  332.  Winterpalais  des  Prinzen  Eugen  in  Wien:  Lambris  im 
„Gelben  Saal“  333;  Tanzsaal,  spätere  Periode  334;  Das  „Goldene  Kabinett“  335;  Tür 
und  Sopraporte  im  „Gelben  Saal“  337.  Jägerwolle-Laden  in  Edinburgh:  Eingang  340; 
Eingangstür  und  Mosaikfliesen  342;  Ecke  des  Ladens  343.  W.  J.  Neatbys  Atelier  370. 
Tür  in  W.  J.  Neatbys  Atelier  371.  Aus  den  Salzburger  Fachkursen  1903:  Entwurf  für  ein 
Hotelzimmer,  von  J.  Stefurcac  485  ; Entwurf  für  eine  Trinkstube,  von  V.  Delneri  486;  Ent- 
wurf für  ein  Schreibzimmer,  von  K.  Moser  487.  Lloyds  Registry,  London:  Stiegenhalle  mit 
Fries  von  F.  Lynn  Jenkins  495;  Hauptsaal  (Sitzungsraum)  499.  Kunstgewerbliche  Aus- 
stellung Klagenfurt  1903:  Zimmer  von  R.  Witzmann,  Kamin  von  G.  Winkler  522;  Wand- 
brunnen von  M.  Mörtl,  Raumausgestaltung  von  G.  Winkler  523. 

KAMINE  UND  ÖFEN.  Kamin,  entworfen  von  Rud.  Hammel,  ausgeführt  von  L.  & C. 
Hardtmuth  8.  Arts  & Crafts-Ausstellung  in  London,  Kaminverkleidung,  entworfen  von 
A.  Harold  Smith,  ausgeführt  von  Teale  & Somers  77.  Rokoko-Ofen  im  Roten  Saal  des 
Winterpalastes  des  Prinzen  Eugen  331.  Kamin  in  W.  J.  Neatbys  Atelier  378.  Ofen,  ent- 
worfen von  Ed.  Hauptmann,  ausgeführt  in  derk.  k.  Fachschule  für  Tonindustrie  in  Bechyn 
439,  440.  Aus  den  Salzburger  Fachkursen  1903:  Entwurfskizzen  für  einfache  Öfen  mit 
dekorativer  Verwertung  des  „Fettkrautes“,  von  E.  Hauptmann  479;  Zierkachel  mit  deko- 
rativer Verwendung  des  „Fettkrautes“,  von  E.  Hauptmann  481 ; Entwurf  für  einen  Kamin 
von  E.  Hauptmann  482,  483.  Lloyds  Registry,  London:  Kamin  im  Speisesaale  von  T.  E. 
Collcutt  494;  Kamin  im  Sitzungssaale  497. 

KERAMIK.  Vase,  Steingut  in  Bronzemontierung,  entworfen  und  ausgeführt  von 
Karl  Kellermann  14.  Tonvasen,  entworfen  und  ausgeführt  an  der  k.  k.  Fachschule  Teplitz 

14,  15.  Vase,  Kopenhagener  Porzellan,  Silbermontierung  von  Ferdinand  Hauser,  München 

15.  Figur,  Steinzeug,  entworfen  und  ausgeführt  von  Rissner,  Stellmacher  & Kessel,  Turn- 
Teplitz  23.  Ausstellung  des  Vereines  für  deutsches  Kunstgewerbe  in  Berlin:  Porzellan- 
gefässe  von  Theo  Schmuz-Baudiss  55,  56,  57.  Arts  & Crafts  Ausstellung  in  London:  Das 
Gebet,  Der  Bettler,  Porzellan-Plaketten  von  Leon  V.  Solon  94,  95.  Keramische  Aus- 
stellung in  Reichenberg:  Altwiener  Deckelkrug  aus  dem  Besitze  des  Herrn  von  Lanna  in 
Prag  96;  Altwiener  Schüssel  mit  bacchischer  Szene  in  violettem  Camaieu  97 ; Höchster 
Porzellanfigürchen  98;  Meissner  Teller  mit  Goldspitzen,  Herold’sche  Malereien  und 
Imaridekor  99;  Losdrechter  Porzellanteller  mit  bunter  Malerei  und  blau-goldenen  Rand- 
ornamenten 100,  Italienische  Majolikaschüssel  aus  dem  XV.  Jahrhundert  ioi,  Porzellan 
von  Bing  & Gröndahl,  Krokusbecher  von  Pietro  Krohn  (1889)  252.  Vase,  Sevres-Porzellan 
158.  Pitong-Vase,  mit  Relief-Dekoration  und  türkisblauer  Glasur  162.  Vase  mit  Relief- 
Dekoration,  Zeit  der  Yuan-Dynastie  163.  Vase  der  Yung-tsching-Periode  (1723  bis  1735) 
164.  Porzellan  von  Bing  & Grpndahl:  Die  Töpferin,  von  Wilhelm  Bissen  349;  Kaffeeservice 
mit  dänischen  Schlössern  von  Heinrich  Hausen  (1862)  351;  Schüssel  aus  Pietro  Krohns 
Reiherservice  (1888)  352;  Schale  von  Hegermann-Lindencrone  353;  „Kinderreigen“  von 
Hahn-Jensen  353;  Mäuse  und  Meerschweinchen  von  Dahl-Jensen  354;  „Gute  Freunde“ 
355;  „Spielende  Kinder“,  von  Hahn-Jensen  357;  „Malven“,  von  Hegermann-Lindencrone 
358;  „Polichinelle“  und  „Lotus“  von  S.  Wagner  358,  359;  „Badender  Knabe“,  von  Will- 
musen  359.  Keramischer  Wandschmuck  in  „Harrod’s  Stores“,  von  W.  J.  Neatby:  Der 
Hirte  361;  „Falkenjagd“  363;  Block-Mosaik,  364.  Keramischer  Wandschmuck  im 
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„Kings  Smoking  Cafe“,  Birmingham,  von  W.  J.  Neatby  365.  Kaminfliessen  von 
W.  J.  Neatby  366.  „Tempera  Impasto“,  von  W.  J.  Neatby  366.  „Intaglio  Parian  Ena- 
mel“,  von  W.  J.  Neatby  367.  Altwiener  Porzellanausstellung  in  Troppau:  Kaffeekanne, 
ohne  Marke,  um  1730  (Fürst  Johann  von  und  zu  Liechtenstein)  445;  Teekanne  mit 
Schwarzlot-Malerei,  um  1730  (Professor  Kristinus,  Budweis)  446;  Henkelkrug, 
ohne  Marke,  um  1725  (Dr.  Max  Strauss,  Wien)  446;  Schale  in  Form  eines  geöffneten 
Fächers,  ohne  Marke,  um  1730  (Frau  A.  Weissenberger,  Prag)  447;  Schokoladetasse, 
Probestück  für  ein  Service  des  Grafen  Philipp  Kinsky,  datiert  1746  (Karl  Mayer,  Wien) 
447.  Unterschale  der  Deckel-Terrine,  um  1750  (Karl  Mayer,  Wien)  448;  Kaffeetasse,  um 
1798  (Karl  Mayer,  Wien)  448;  Vase  mit  Rocaille-Motiven,  um  1750  (Dr.  Max  Strauss; 
Wien)  449;  Deckeltasse,  um  1798  (Gräfin  Henriette  Larisch-Larisch,  Solza)  449;  Schlitt- 
schuhläufer und  Schlittschuhläuferin,  um  1765  (Karl  Mayer,  Wien)  450;  Junge  Dame  im 
Badekostüm,  ein  Wickelkind  im  Arm,  um  1770  (Karl  Mayer,  Wien)  451;  Deckel-Terrine, 
um  1750  zur  Untertasse  auf  S.  448  (Karl  Mayer,  Wien)  451.  Kunstgewerbliche  Ausstellung 
in  Klagenfurt  1903:  Schmuckschale,  von  F.  Gornik  526;  Majolika-Schale  von  F.  Gornik  527. 

LEDERARBEITEN.  Lederkassette  mit  Bronzebeschlag,  aus  dem  steiermärkischen 
Kunstgewerbemuseum  zu  Graz  169. 

MALEREI.  C.  W.  Duyster,  Heimkehr  von  der  Jagd  110.  Plimer  und  Cosway,  Porträt- 
miniaturen 155.  Doppler F.,(Myrbach-Schule),  Schablonierter Fries  184.  Ch.  Conder,  „1839“, 
ein  Panneau  auf  Seide  253;  Herkules  mit  dem  nemeischen  Löwen,  Plafonddetail  im  „Roten 
Saal“,  Winterpalais  des  Prinzen  Eugen  in  Wien  336.  H.  W.  Ranger,  Landschaft  387. 
P.  Dessar,  Landschaft  mit  Kühen  386.  Reynold  Beal,  Hafen  von  London,  Connecticut  388; 
„V.  S.  S.  Essex“  389.  F.  de  Haven,  Der  Südoststurm  390;  Heimkehr  der  Herde  391. 
A.  L.  Groll,  Dorf  in  Pennsylvanien  392;  Bei  Sandy  Hook,  New-York,  Hafeneingang  393. 
Julian  Rix,  Spätsommer  in  New-Jersey  394;  Klippen  bei  Santa  Barbara,  Kalifornien  395. 
Walter  Palmer,  Schnee  im  November  396.  Julian  Maine,  Die  letzte  ihrer  Art  (Weisse 
Birke)  397.  Leonard  Ochtman,  Im  Vorfrühling  398.  C.  C.  Cooper,  Broad  Street  Station, 
Philadelphia  399.  Amanda  Brewster-Sewell,  Die  heilige  Hekatombe  400.  Frank  Vincent 
Dumond,  Der  Sündenfall  401.  Douglas  Volk,  Mädchen  402;  Bildnis  eines  Knaben  im  Sport- 
kostüm 403.  Louis  Loeb,  Porträt  eines  Mädchens  405.  W.  M.  Chase,  Kinderporträt  406; 
Porträt  eines  jungen  Mädchens  407;  Porträt  einer  jungen  Dame  409.  A.  Jongers,  Por- 
trät der  Misses  Clark  408;  Porträt  der  Mrs.  Louise  Mc.  Alliste  41 1.  W.  v.  Schwill,  Porträt 
des  Prinzen  Heinrich  410;  Amerikanisches  Millionär-Kind  im  Arbeiterkostüm  413. 
H.  Roseland,  Unterricht  im  Stricken  412.  E.  Irving  Couse,  Die  Friedenspfeife  414; 
Kampierende  Indianer  415;  Am  Quai  416.  G.  Timken  Fry,  Auszug  aus  dem  Dorfe  417. 
E.  Potthast,  Schiffer  4x8.  Emma  Lambert  Cooper,  Die  Spinnerin  419.  J.  A.  Joseffi, 
Miniaturporträt  420.  Ausstellung  der  Nationalcompetition  London:  Entwurf  für  einen 
schablonierten  Fries  von  David  H.  Hodge,  Plymouth,  Technische  Schule  457.  Lloyds 
Registry,  London,  Prof.  G.  Moira.  Lünetten  im  Hauptsaale:  Amphitrite  500;  Mond  502; 
Sonne  502;  Nacht  503;  Plafondbilder  im  Hauptsaale:  Das  Wasser  500;  Das  Feuer  501; 
Die  Luft  50 x. 

MÖBEL  UND  HOLZARBEITEN.  Kassette  mit  Perlmutterbelag,  entworfen  von 
Rudolf  Hammel,  ausgeführt  von  Karl  Krehan  1.  Toilette,  entworfen  von  Rudolf  Hammel, 
ausgeführt  von  Josef  und  Leopold  Quittner  4.  Arbeitstischchen,  entworfen  von  Klemens 
Frömel,  ausgeführt  von  Karl  Franz  5.  Kaminvorsetzer,  Bronze,  entworfen  und  ausgeführt 
von  Karl  Kellermann  7.  Ständer,  entworfen  von  Rudolf  Hammel,  ausgeführt  von  Franz 
Stahl  10.  Ausstellung  des  Vereins  für  deutsches  Kunstgewerbe  in  Berlin:  Schreibschrank 
von  F.  H.  Ehmke  52.  Goldfischschale  von  Wernebrinck  53.  Arts  & Crafts-Ausstellung  in 
London:  Vorratskasten  von  S.  E.  Barnsley  & E.  W.  Gimson  70.  Billardtisch,  ausgeführt 
von  der  Bromsgrove  Guild  71.  Kabinett,  entworfen  und  bemalt  von  J.  E.  Southall  76.  Tisch 
für  eine  Vorhalle,  Kleiderschrank  mit  Ebenholz-  und  Buchsbaumeinlagen,  ausgeführt  von 
Heal  & Son  78,  79.  Stühle,  Eichenholz,  von  C.  F.  A.  Voysey  80,  81.  Möbel,  entworfen  von 
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G.  Walton,  ausgeführt  von  J.  S.  Henry  & Komp.  72.  Chinesischer  Tempelschirm  m. 
Ausstellung  der  Wiener  Kunstgewerbeschule:  Papiermesser  von  J.  Hollmann,  Moser- 
Schule  179.  Ankleidespiegel,  Mahagoni,  poliert,  mit  Bronzebeschlägen  258.  Doppelbett, 
Mahagoni,  poliert,  mit  Bronzebeschlägen  259.  Tisch  mit  vergoldeter  Bronzeverzierung 
und  eingelegter  Marmorplatte  260.  Nachtkästchen,  Mahagoni,  poliert,  mit  Bronzebeschlägen 
260.  Hängekasten  und  Toilettetisch,  Mahagoni,  poliert,  mit  Bronzebeschlägen  261,  262. 
Ankleidespiegel,  Mahagoni,  poliert,  mit  Bronzebeschlägen  264.  Aufsatzkasten,  Mahagoni, 
poliert,  mit  Bronzebeschlägen  265,  267.  Fauteuil,  Mahagoni,  poliert,  mit  Bronzebeschlägen 
266,  270.  Trumeau,  Mahagoni,  poliert,  mit  Bronzebeschlägen  268,  272,  276,  284.  Sekretär, 
Mahagoni,  poliert,  mit  Bronzebeschlägen  269,  273.  Hängekasten,  Mahagoni,  poliert,  mit 
Bronzebeschlägen  271,  275.  Sofa,  Mahagoni,  poliert,  mit  Ahorn  eingelegt  274,  303.  Fauteuil, 
Mahagoni,  poliert,  mit  Ahorn  eingelegt  274,  277,  299,  301.  Tischchen,  Mahagoni,  poliert, 
mit  Ahorn  eingelegt  277,  285,  301,  309.  Schubladkasten  mit  Säulchen  und  Sphingen  aus 
vergoldetem  Holze,  schwarz  poliert,  mit  Bronzebeschlägen  278.  Schreibtisch,  Mahagoni, 
poliert,  mit  Ahorn  eingelegt  und  mit  Bronzebeschlägen  279,  299.  Sessel,  schwarz  poliert, 
die  Lehne  bemalt,  mit  Holzskulpturen  280.  Tisch,  schwarz  poliert,  mit  Bronzebeschlägen 
280.  Schubladkasten  mit  Säulchen,  Mahagoni,  mit  Bronzebeschlägen  281.  Nachtkästchen, 
Nussholz,  poliert  282.  Ruhebett,  schwarz  poliert,  mit  vergoldeten  Holzskulpturen  283. 
Tisch,  Nussholz,  poliert,  die  Platte  eingelegt,  der  Fuss  mit  Holzskulptur  283.  Nacht- 
kästchen, Mahagoni,  poliert,  mit  Bronzebeschlägen  285.  Tisch,  Mahagoni,  poliert  286,  289, 
294.  Schubladkasten,  ungarische  Esche,  poliert  287.  Toilettetisch,  Kirsch,  poliert  und  ein- 
gelegt 288.  Sessel,  Nuss,  poliert  288.  Sofa,  ungarische  Esche,  schwarz  eingelegt  291. 
Sessel,  Mahagoni,  poliert,  291,  292,  295.  Konsole  mit  Spiegel,  Nuss,  poliert,  mit  teil- 
weise vergoldeten  Holzskulpturen  292.  Sessel,  Mahagoni,  mit  Ahorn  eingelegt,  von 
J.  N.  Geyer,  Innsbruck,  1837  293,  299,  301.  Sessel,  schwarz  poliert  293.  Fauteuil, 
schwarz  poliert  295.  Schubladkasten,  Mahagoni,  poliert  mit  Ahorneinlagen  und  Bronze- 
beschlägen, von  J.  N.  Geyer,  Innsbruck,  1835  295,  300.  Sofa,  Mahagoni,  poliert,  295, 

296.  Tisch,  Mahagoni,  poliert,  mit  Bronzeeinlagen  296.  Sekretär,  Mahagoni,  poliert 

297.  Fauteuil,  Nussholz,  poliert  298.  Klapptisch,  Mahagoni,  poliert  298.  Knieschemel, 
Mahagoni,  poliert,  mit  Ahorn  eingelegt  300.  Schreibtisch,  Mahagoni,  poliert,  mit  Ahorn 
eingelegt,  von  J.  N.  Geyer,  Innsbruck  301.  Betschemel,  Mahagoni,  poliert,  mit  Ahorn  ein- 
gelegt 302.  Sofa,  Nuss,  poliert  302.  Sofa,  Mahagoni,  poliert,  mit  Metalleinlagen  303.  Bett, 
Mahagoni,  poliert,  mit  Ahorn  eingelegt  und  Bronzebeschlägen,  von  J.  N.  Geyer,  Innsbruck, 
1838  304.  Spucknapf,  Mahagoni,  poliert  304.  Sekretär,  Mahagoni,  poliert,  mit  Ahornein- 
lagen und  Bronzebeschlägen,  von  J.  N.  Geyer,  Innsbruck,  1838  305.  Tisch,  Mahagoni, 
poliert,  mit  Ahorn  eingelegt,  von  J.  N.  Geyer,  Innsbruck  306.  Nachtkästchen,  Mahagoni, 
poliert,  mit  Ahorn  eingelegt,  von  J.  N.  Geyer,  Innsbruck  306.  Tischchen,  Mahagoni,  poliert, 
mit  Ahorneinlagen  und  Bronzebeschlägen,  von  J.  N.  Geyer,  Innsbruck  307.  Ankleidespiegel, 
Mahagoni,  poliert,  mit  Ahorn  eingelegt,  von  J.  N.  Geyer,  Innsbruck  308.  Nähtischchen, 
Mahagoni,  poliert,  mit  Ahorn  eingelegt,  Innsbruck,  1838  309.  Kassaverschlag  in  einem 
Jägerwolle-Laden  in  Edinburgh  341.  Notenschrank  von  W.  J.  Neatby  372.  Briefschrank  von 
W.  J.  Neatby  373.  Schreibschrank  von  W.  J.  Neatby  374.  Doppelschrank  von  W.  J.  Neatby 
375.  Blumentopfständer  von  W.  J.  Neatby  376.  Sitzbank  von  W.  J.  Neatby  377.  Aus  den 
Salzburger  Fachkursen  1903:  Entwurf  für  ein  Eckbuffet,  von  M.  Jäger  484. 

ORNAMENTIK.  Kartusche,  nach  Galli-Bibiena  322. 

SCHMUCK.  Halsschmuck,  von  Rozet  & Fischmeister  13.  Halsschmuck,  entworfen 
und  ausgeführt  von  A.  D.  Hauptmann  & Ko.  17.  Ausstellung  des  Vereins  für  deutsches 
Kunstgewerbe  in  Berlin:  Hutnadel,  Brosche,  Schnalle,  Anhänger,  von  W.  Lukas  v.  Cranach, 
55.  Mädchen  von  Lille  mit  Kopfschmuck,  von  Lukas  v.  Cranach  55.  Arts  & Crafts-Aus- 
stellung  in  London:  Goldene  Halskette  mit  Opalen  und  Rubinen,  von  Mr.  & Mrs.  Gaskin 
84;  Haarnadeln  aus  Schildpatt  mit  Gold  und  Email,  von  B.  Liddle  84;  Ledergürtel,  Kupfer- 
schnallen, Silber-  und  Emailgehänge,  von  Charles  A.  Rogers  85;  Halskette  aus  Silber  mit 


IX 


Perlen,  Türkisen  und  Chrysoprasen,  von  Mr.  & Mrs.  Gaskin  86;  Gold-  und  Silbergehänge 
mit  Perlen  und  Edelsteinen,  von  E.  Simpson  86,  87.  Silberne  Fibula  112.  Kamee  in 
emaillierter  Goldfassung  165.  Aus  den  Salzburger  Fachkursen  1903:  Schmuck,  abgeleitet 
von  vertrockneten  Blättern,  von  J.  Sima  480,  481,  438. 

SCHRIFT.  Ausstellung  der  Wiener  Kunstgewerbeschule,  Probeblatt  von  F.  Hein 
aus  dem  Kurs  für  Schrift  und  für  Heraldik  (Dozent  R.  v.  Larisch)  197.  Initiale  aus:  „Das 
alte  Testament,  deutzsch.“  Wittenberg  4521  521. 

SILBER-  UND  GOLDSCHMIEDEARBEITEN.  Schreibzeug,  Silber,  entworfen 
von  Hans  Schwathe,  ausgeführt  von  Alfred  Pollak  12.  Teekessel,  Silber,  entworfen  und 
ausgeführt  von  J.  C.  Klinkosch  14.  Ausstellung  des  Vereines  für  deutsches  Kunstgewerbe 
in  Berlin:  Schirmgriff  von  Lukas  v.  Cranach  55.  Arts  & Crafts-Ausstellung  in  London: 
emaillierter  Silberbecher  mit  Opalen,  entworfen  von  Knox,  ausgeführt  von  Liberty  & Ko. 
82;  Silberbecher,  ebenso  83;  Galahad-Becher  von  Mr.  & Mrs.  Artur  Gaskin  83.  Salzfass 
aus  vergoldetem  Silber,  von  Auguste  160.  Salzstreuer  aus  vergoldetem  Silber,  Periode  der 
Königin  Elisabeth  161.  Silberner  Kerzenleuchter  von  W.  J.  Neatby  368. 

STUDIEN  UND  ENTWÜRFE.  Arts  & Crafts-Ausstellung  in  London:  Christi 
Geburt,  Skizze  von  C.  W.  Whall  93.  Ausstellung  der  Wiener  Kunstgewerbeschule,  Moser- 
Schule  176,  177;  Studie  aus  der  Gesellschaft,  Zeichnung  von  Charles  Conder  251. 
Studienkopf  von  C.  E.  Dawson  346.  Modell  für  einen  Brunnen  von  K.  Ethel  Martin,  Liver- 
pool, University  College  458.  Aus  den  Salzburger  Fachkursen  1903 : „Enten“,  Plastische 
Studie  von  A.  Hammer  460;  „Wasserrose“,  Plastische  Studie  von  P.  Harasimowics  460; 
Plastische  Studie  von  L.  Sommeregger  461;  Freie  Pinselübung  von  H.  Ullmann  462;  Akt- 
studie von  A.  Aicher  463;  Bewegungsstudie  von  J.  Meir  465;  „Clematis“,  Naturstudie  und 
dekorative  Verwertung  für  Keramik  von  F.  Novotny  466;  „Kohldistel“,  Naturstudie  und 
Verwertung  für  Schnitzerei  von  J.  Vesel46i;  Dekorative  Motive  von  F.  Hofmanninger 
468,  469,  471;  Blütenstudie  einer  „Schafgarbe“  in  Anwendung  für  Flachstickerei  von 
H.  Schreyer  472;  Dekoratives  Flächenmotiv,  abgeleitet  von  einem  Schmetterlingsflügel, 
von  H.  Schreyer,  473,  474;  Dekorative  Studie  einer  „Dahlia“,  Verwertung  für  Intarsia,  von 
W.  Fox  475 ; Dekorative  Studie  einer  „Fuchsie“  in  Verwendung  für  Keramik  476;  „Tiger- 
kopf“,  Dekorative  Flächenstudie  in  Spritztechnik,  von  J.  Pölz  477;  Plastische  Studie  zu 
einem  Kamm,  von  R.  Zitte  480;  Weisse  Mäuse,  Photographische  Aufnahme  488. 

TEXTILES.  Decke,  entworfen  von  W.  Zajda,  ausgeführt  von  Ludwig  Novotny  24. 
Taschentuch,  Nähspitze,  entworfen  von  Wilhelmine  Schmidt,  Gossengrün,  ausgeführt  an 
der  k.  k.  Fachschule  daselbst  24.  Fächer,  Nähspitze,  ausgeführt  im  k.  k Zentralspitzenkurs 
nach  einem  Entwürfe  in  Hrdlicka’s  Spitzenwerk  25.  Plastron,  Häkelspitze,  entworfen  von 
Mathilde  Hrdlicka,  ausgeführt  im  k.  k.  Zentralspitzenkurs  25.  Arts  & Crafts-Ausstellung  in 
London:  Gesticktes  Paneel  für  einen  Lichtschirm,  entworfen  von  W.  Morris,  ausgeführt 
von  Miss  Collet  91;  Feuerschirm,  entworfen  von  W.  Reynolds-Stephens,  ausgeführt  von 
Mrs.  Stephens  92.  Spitzentaschentuch  und  Spitzenfächer,  ausgeführt  in  Gossengrün  113, 
114.  Gobelin  aus  dem  kön.  Palaste  in  Madrid  154.  Flämischer  Gobelin  von  Pierpont 
Morgans  155.  Ausstellung  der  Wiener  Kunstgewerbeschule:  Skizze  für  ein  Tischtuch  in 
Damast,  von  R.  Neuwirth,  Moser-Schule  178;  Tischzeug,  entworfen  von  R.  Neuwirth,  aus- 
geführt von  N.  Langers  Söhne,  Moser-Schule  182;  Handschuh-Sachet,  entworfen  von 
Marie  Schönwald,  ausgeführt  von  Marg.  Schönwald,  Myrbach- Schule  und  Atelier  für  Kunst- 
weberei 184;  Reformkragen,  Klöppeltechnik,  entworfen  und  ausgeführt  von  M.  L’Allemand, 
Hrdlicka-Schule  187.  Tischzeug  „Wunderblume“,  entworfen  von  Al.  Bohla,  ausgeführt  von 
Norbert  Langer  & Söhne  in  Deutsch-Liebau  225.  Ausstellung  der  Nationalcompetition, 
London:  Entwurf  für  einen  schablonierten  Stoff  von  K.  Salisbury,  Newcastle-on-Tyne, 
Ducham  College  452;  Entwurf  für  bedruckten  Seidenstoff  von  Georg  Mason,  Bradford, 
Technische  Schule  453;  Entwurf  für  ein  Damast-Tischtuch  von  H.  Drummond,  Dunferm- 
line  454;  Entwurf  für  einen  schablonierten  Stoff  von  Georg  Mason,  Bradford,  Technische 
Schule  455.  Aus  den  Salzburger  Fachkursen  1903:  Studie  für  Spitzentechnik,  Verwertung 
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einer  Distel  und  Doldenpflanze  für  Spitzentechnik  von  M.  Hrdlicka  470,  471.  Nadel- 
malereien von  Henriette  Mankiewicz  504,  506,  507,  509,  510,  511.  Bordüre  für 

Flechtweberei  514,  515,  516,  517.  Bordüren  für  Holbeinstich  518;  Tischzeug  „Sudetia“, 
entworfen  von  Bertold  Franke  in  Wien,  ausgeführt  von  Norbert  Langer  & Söhne  in 
Deutsch-Liebau  533.  Tischzeug  „Karnevalsklänge“,  Entwurf  der  Bordüre  von  P.  Thoma 
in  Asch,  der  Mitte  von  A.  Bohla  in  Deutsch-Liebau,  ausgeführt  von  N.  Langer  & Söhne 
in  Deutsch-Liebau  534;  Tischzeug  „Tulpen“,  nach  dem  Entwürfe  von  Alois  Bohla  in 
Deutsch-Liebau,  ausgeführt  von  N.  Langer  & Söhne  in  Deutsch-Liebau  535. 

UHREN.  Schwarzwälderuhr,  Zifferblatt  aus  bemaltem  Holze,  entworfen  von  Max 
v.  Jungwirth,  Teplitz,  ausgeführt  an  der  k.  k.  Fachschule  Karlstein  16.  Ausstellung  alter 
Fächer  und  Uhren:  Taschenuhr  mit  Emailbild  in  goldgetriebenem  Gehäuse,  XVIII.  Jahrh. 
(Gerichtsrat  Fischer  aus  Mostar)  219;  Taschenuhr,  goldgetriebenes  Gehäuse  mit  Dar- 
stellung des  heil.  Hubertus,  XVIII.  Jahrh.  (Fürstin  Kinsky),  219;  Taschenuhr  mit  Email 
und  Perlen  (Herr  F.  Reinelt)  219;  Anhenker  und  Taschenuhr  in  Gold  getrieben  mit  alle- 
gorischen Figuren,  XVIII.  Jahrh.  (Fürstin  Kinsky)  219;  Taschenuhr  mit  Emailmalerei,  von 
Perlen  umgeben  (Gräfin  Hoyos-Amerling)  220;  Zwei  Taschenuhren  mit  Emailbild  in  Gold- 
gehäuse (Fürstin  Montenuovo-Kinsky)  220;  Taschenuhr  mit  Perlen  (Gräfin  Harrach)  220; 
Taschenuhr  mit  Emailmalerei  von  Perlen  umgeben  (Gräfin  Hoyos-Amerling  220);  Zwei 
Taschenuhren  mit  Emailbild  um  1800  (Fürstin  Ida  Schwarzenberg)  221 ; Uhr  in  Form 
einer  Lyra,  mit  Perlen  besetzt,  Louis  XVI  (Fürstin  Auersperg-Kinsky)  221;  Uhr  in  Form 
einer  Mandoline,  mit  Perlen  besetzt,  Louis  XVI  (Fürstin  Auersperg-Kinsky)  221;  Stand- 
uhr aus  Bronze,  Wiener  Arbeit  aus  der  Empirezeit  (Herr  Zdenko  Mares)  223;  Bronze- 
Uhren  im  Hof-Mobilien-Depot  in  Wien:  Uhr  mit  weissem  und  schwarzem  Marmor, 
französisch,  XVIII.  Jahrhundert,  Ende,  zuletzt  Laxenburg,  altes  Schloss,  423;  Uhr  mit 
Carraramarmor,  französisch,  XVIII.  Jahrhundert,  Ende,  zuletzt  Hofburg,  Wien  423;  Uhr 
mit  weissem  Marmor,  französisch,  zuletzt  Schloss  Laxenburg  424;  Uhr,  Wiener  Arbeit, 
das  Gehäuse  grün  patiniert,  das  übrige  vergoldet,  zuletzt  Schloss  Schönbrunn  425;  Uhr, 
Mahagoni  mit  Bronzen,  französisch  426;  Uhr,  das  Gehäuse  grün  patiniert,  Wiener  Arbeit, 
zuletzt  Schloss  Schönbrunn  427  ; Uhr,  Mahagoni  mit  Bronze,  Wiener  Arbeit,  zuletzt  Schloss 
Schönbrunn  429;  Uhr,  Wiener  Arbeit,  zuletzt  Hofburg,  Wien  431 ; Uhr,  Mahagoni,  mit 
vergoldeten  Holzskulpturen  und  Bronzebeschlägen,  Wiener  Arbeit,  zuletzt  Salzburg  438. 
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DIE  WINTERAUSSTELLUNG 
REICHISCHEN  MUSEUM  b» 


IM  OSTER- 


IE  diesjährige  Winterausstellung  des  Museums 
erbringt  aufs  neue  den  Beweis,  dass  die 
Anstalt  stets  zielbewusst  vorgeht  und  sich  durch 
die  nicht  selten  masslose  und  von  unrichtigen 
Voraussetzungen  abgeleitete  Kritik  ihrer  Gegner 
in  keiner  Weise  beirren  lässt. 

Zu  Beginn  des  „neuen  Kurses“  wurde  auf 
dem  Gebiete  der  Ausstellung  heimischer  Er- 
zeugnisse durch  die  Einführung  von  Innen- 
räumen und  Einzelgegenständen  im  englischen 
Stil  ein  frischer  Zug  in  das  damals  arg  stag- 
nierende Kunsthandwerk  gebracht.  Als  die  ersten  Regungen  einer  selb- 
ständigen künstlerischen  Entfaltung  in  moderner  Richtung,  insoweit  sie  das 
Kunstgewerbe  betraf,  wahrnehmbar  wurden,  hat  das  Museum  den  gelungenen 
Leistungen  der  „Jungen“  seine  vollen  Sympathien  zugewendet  und  der 
Bewegung  die  kräftigste  Förderung  angedeihen  lassen.  Dass  die  Leitung  der 
Anstalt  nicht  gewillt  ist,  allen  Bocksprüngen  der  Modernen,  die  ja  häufig 
nicht  einmal  mehr  als  drollig  zu  bezeichnen  waren  und  sind,  Beifall  zu  spenden, 
bedarf  wohl  objektiv  Denkenden  gegenüber  kaum  der  Rechtfertigung. 

Auf  breiterer  Basis  wurde  heuer  der  seit  Jahren  ins  Auge  gefasste  Plan, 
dem  Wiener  Publikum  eine  Reihe  korrekter  Interieurs  in  historischen  Stilen 
vorzuführen,  verwirklicht.  Wenn  einerseits  der  kunstsinnige  Laie  durch 
die  häufige  Betrachtung  des  guten  Alten  zu  einer  gerechteren  Beurteilung 
des  Modernen  gelangt,  so  wird  auch  anderseits  die  junge  Künstlerschaft 
selber  durch  den  fortwährenden  Hinweis  auf  die  Leistungen  früherer  Epochen 
angeregt  und  zum  Mass- 
halten  veranlasst. 

Paris,  London  und 
Berlin  sind  in  der  Lage,  in 
ihren  kunstgewerblichen 
Museen  eine  Anzahl  histo- 
rischer Original-Interieurs 
dem  Publikum  und  den 
speziellen  Interessenten- 
kreisen vorzuzeigen,  in 
Wien  hat  es  bisher  an 
solchen  Interieurs  sowohl  in 
den  Hofmuseen  als  auch  im 
Österreichischen  Museum 

gefehlt.  Der  Beginn,  der  Kassette  mit  Perlmutterbelag,  Entwurf  von  Rudolf  Hammel, 

artige  Ensembles  wenigstens  ausgeführt  von  Karl  Krehan 
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Speisezimmer,  Entwurf  von  Franz  Freiherrn  v.  Krauss,  ausgeführt  von  Anton  Pospischil 


in  Kopien  zu  beschaffen,  wurde  aus  Anlass  der  Pariser  Ausstellung  gemacht. 
Die  Nachbildungen  der  Räume  aus  Schloss  Reiffenstein,  Schloss  Velthurns,  des 
sogenanntenMariaTheresien-Zimmers  in  Schönbrunn  und  des  Empirezimmers 
aus  dem  Palais  des  Unterrichtsministeriums  bieten  einen  bemerkenswerten 
Anfang  in  dieser  Richtung.  In  der  diesjährigen  Winterausstellung  begegnen 
wir  einem  prächtigen,  von  F.  Schönthaler  hergestellten  Bibliotheksraum  aus  der 
Zeit  Maria  Theresias,  dessen  Details  jenen  der  Sakristei  des  Stephansdomes 
entnommen  sind  — ein  reizvolles  Gebilde,  das  die  Schönheit  dieser  echt 
österreichischen  Stilperiode  völlig  würdigen  lässt.  Ein  Barockzimmer  von 
Sandor  Järay  enthält  vielfache  Anklänge  an  Schlosshof  und  muss  ein 
Meisterstück  technischer  Leistung  genannt  werden.  Friedrich  Otto  Schmidt 
bringt  ein  Kabinett,  das  einem  Raume  in  Schloss  Rambouillet  nachgebildet 
ist.  Das  Original  wurde  am  Beginne  des  XVIII.  Jahrhunderts  vom  Grafen 
von  Toulouse  hergestellt.  Die  reich  geschnitzte,  nicht  mit  einem  Anstrich 
überzogene  Vertäfelung  der  Nachbildung  bezeugt  das  Geschick  unserer  Holz- 
bildhauer. In  vornehmer  Einfachheit  sehen  wir  den  Louis  XVI-Salon  Sigmund 
Jarays  vor  uns.  Auch  hier  haben  wir  es  mit  einer  Nachbildung  zu  tun: 
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Speisezimmer,  Entwurf  v.  Franz  Freiherrn  von  Krauss,  ausgeführt  von  Anton  Pospischil 


Versailles  hat  Herrn  Jaray  die  Vorbilder  geliefert.  Das  Getäfel  dieses  Raumes 
ist  in  prächtiger  Holzschnitzerei  ausgeführt. 

Weiters  möchten  wir  eines  Lesekabinettes  von  Soulek  mit  englischen 
Möbeln  im  Stile  des  XVIII.  Jahrhunderts  gedenken.  Wie  bei  der  Mehrzahl 
der  Arbeiten  in  Mahagoni  finden  wir  auch  hier  das  schöne  Materiale  zu 
dunkel  poliert.  Geht  es  auch  an,  in  der  Holzfärbung  der  Zeit  etwas  vorzu- 
greifen, so  soll  man  doch  Töne  vermeiden,  welche  selbst  die  ältesten  Originale 
nicht  aufweisen.  Der  Raum  mit  dem  Chippendale-Mobiliar  erfreut  sich 
trotzdem  einer  sympathischen  Stimmung. 

Aus  der  grossen  Zahl  der  modernen  Innenräume  sei  vor  allem  der 
Speisesaal  in  englischem  Genre,  entworfen  von  Baron  Krauss  und  ausgeführt 
von  Pospischil,  herausgegriffen.  Hier  hat  der  Architekt,  der  auch  den  Bau 
geschaffen,  für  den  dieser  Saal  bestimmt  ist,  Bequemlichkeit  und  Behag- 
lichkeit als  Ziele  vor  Augen  gehabt  und  sich  durch  deren  Erreichung 
auch  eine  malerische  Wirkung  gesichert.  Als  störend  müssen  wir  den 
Teppich  bezeichnen,  der  durch  fatale  Farbengebung  und  eine  uns  zum 
Überdruss  gewordene  Linienführung  den  Blick  immer  wieder  nach  dem 
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Toilette,  Entwurf  von  Rud.  Hammel,  ausgeführt  von  Josef  und  Leopold  Quittner 

Boden  zieht.  Auch  bemängeln  wir  die  weissgestrichenen  Türen  und  Fenster 
zwischen  dem  so  gut  getönten  Getäfel.  Diese  kleinen  Ausschreitungen  werden 
durch  die  schöne  Gesamtwirkung  und  manche  gelungenen  Einzelarbeiten 
wettgemacht,  zu  denen  wir  auch  den  einfachen  Luster  zählen.  Als  sympathisch 
gestimmt  sei  auch  das  Speisegemach  von  Oppenheim,  entworfen  von 
Witzmann,  bezeichnet,  wiewohl  wir  der  Hoffnung  Ausdruck  geben  müssen, 
dass  diesem  aufstrebenden  jungen  Künstler  das  Misslingen  der  gewagten 
Spässe,  die  er  sich  an  diesem  Werke  erlaubt,  zur  Lehre  dienen  wird.  Was  soll 
der  Maueranwurf  allergröbster  Art  in  einem  Innenraum,  der  uns  das  Feinste 
an  bearbeitetem  Mahagoni  bringt?  was  das  aufgeklebte  Stanniolpapier  der 
Decke? 

Hammels  Esszimmer,  von  Deutsch  in  Brünn  nicht  einwandfrei  ausge- 
führt, ist  zweckentsprechend  und  wird  durch  den  Hardtmuth’schen  Kamin,  der 
hübsche  Linien  und  tadellose  Arbeit  zeigt,  zu  grösserer  Bedeutung  gebracht. 
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Arbeitstischchen,  Entwurf  von  Clemens  Frömel,  ausgeführt  von  Carl  Franz 


Das  Interieur  von  Niedermoser  sowie  diejenigen  von  Ungethüm  und 
Bamberger,  in  den  Ateliers  der  genannten  Firmen  entworfen,  zeichnen 
sich  durch  manch’ originelles  Detail,  vor  allem  aber  durch  technische  Vollen- 
dung der  Arbeit  aus.  Diese  ist  es,  die  auch  die  prächtigen  heimischen  und 
überseeischen  Hölzer,  die  hier  Verwendung  fanden,  zu  voller  Geltung 
kommen  lässt. 

Robert  Fix,  der  Sohn  des  Chefs  der  Firma  Portois  & Fix,  derzeit  auf  einer 
Reise  um  die  Welt  begriffen,  hat  aus  fernem  Osten  eine  Interieurskizze 
eingesendet,  die  dem  Zimmer  dieses  Hauses  in  der  Winterausstellung  zu- 
grunde liegt  — ein  Frauengemach  von  vornehmer  Einfachheit. 

Bei  aller  Anerkennung  der  Vorzüge  der  einzelnen  modernen  Interieurs 
müssen  wirauch  dies  Jahr  hervorheben,  dass  wir  es  bisherzu  einem  Empfangs- 
raume in  moderner  Art  nicht  gebracht  haben  und  dass  auch  die  Elemente,  denen 
wir  in  den,  anderen  Zwecken  dienenden  modernen  Räumen  begegnen,  nicht 
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Bibliothek,  im  Stile  der  Zeit  Maria  Theresias,  entworfen  und  ausgeführt  von  F.  Schönthaler  & Söhne 


dazu  angetan  sind,  grosse  Hoffnungen  für  die  nächste  Zukunft  auf  diesem 
Gebiete  zu  rechtfertigen.  Anderseits  fällt  dem  kritischen  Beobachter  in  der 
diesjährigen  Ausstellung  die  geradezu  raffinierte  Technik  und  das  stilgerechte 
Empfinden  auf,  welches  die  Hersteller  der  historischen  Interieurs  bekunden. 
Selbst  für  die  kurze  Dauer  der  Winterausstellung  sollte  alles  echt  und 
gediegen  ausgeführt  werden  und  mit  Freude  hören  wir  die  Kenner  ob  dieser 
Erscheinung  die  höchste  Befriedigung  äussern. 

Da  mutet  es  allerdings  etwas  erheiternd  an,  wenn  von  gewisser 
Seite  den  Atelierleitern  unserer  Dekorateurfirmen  die  Künstlerschaft  völlig 
abgesprochen  und  das  böse  gemeinte  Epitheton  „Tapezierer“,  das  ja 
vielleicht  ehedem  seine  Berechtigung  hatte,  beigelegt  wird.  Wenn  wir 
hören,  dass  die  Mitglieder  der  jüngeren  Generation  unserer  grösseren 
und  grossen  Häuser  für  Inneneinrichtung  jahrelang  Studien  in  Frank- 
reich und  England  gemacht,  dort  mit  Erfolg  in  den  Zeichenateliers  und 
Werkstätten  hervorragender  Dekorateure  gearbeitet  haben,  keine  Aus- 
stellung ungenützt  vorübergehen  lassen  und  die  Leistungen  aller  Kultur- 
staaten auf  diesem  Gebiete  kennen,  so  kann  man  nur  über  die  Verirrung 
gewisser  Kreise  staunen,  die  als  Innenraumkünstler  einzig  und  allein  die 
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Kaminvorsetzer,  Bronze,  entworfen  und  ausgeführt  von  Karl  Kellermann 


Träger  einiger  Namen,  einzelnen  Koterien  angehörig,  gelten  lassen.  Unser 
Ideal  ist  der  tüchtig  vorgebildete,  begabte  Kunsthandwerker.  Er  soll  uns 
Wiedererstehen  und  es  will  uns  bedünken,  dass  wir  trotz  aller  Hindernisse  auf 
dem  besten  Wege  sind,  ihn  zu  erlangen.  Weiters  bedarf  unsere  Industrie 
guter  Zeichner,  designers  oder  draftsmen,  wie  sie  in  England  heissen.  Dort 
fördert  diese  Klasse  von  Spezialschulabsolventen  reizende  und  nicht  selten 
bedeutende  Schöpfungen  zutage,  denen  vor  allem  einzelne  Zweige  der  eng- 
lischen Textilindustrie  die  hohe  Stufe  ihrer  Entwicklung  danken.  Diese 
Leute  haben  geachtete  Stellungen  inne,  sind  gut  bezahlt,  legen  sich  aber  nur 
ganz  ausnahmsweise  die  Bezeichnung  „Künstler“  bei  und  haben  durchaus 
nicht  die  Prätension,  bei  der  Geschmacksbildung  als  einziger  Faktor  zu 
figurieren.  Diese  Gruppen  von  Arbeitern  — das  Wort  im  edelsten  Sinne 
gebraucht  — heranzubilden  ist  die  Aufgabe  unserer  Spezialschulen,  die 

Aufgabe  unserer  Kunstgewerbe-Museen 

Unter  den  zahlreichen  Einzelmöbeln,  die  sich  auf  der  Gallerie  des 
Säulenhofes  exponiert  finden,  wäre  manch  gutes  Stück  zu  nennen.  Hier  hat 
das  Atelier  des  Museums  erfolgreich  eingegriffen  und  kleineren  Gewerbs- 
leuten  zu  schönen  Leistungen  verholfen.  Auch  die  Fachschulen  Berg- 
reichenstein und  Grulich  haben  tadellos  ausgeführte  Möbelstücke  exponiert. 
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Kamin,  Entwurf  von  Rud.  Hammel,  ausgeführt  von  L.  & C.  Hardtmuth 


Der  Holzschnitzerei,  die  mit  Bangen  die  Sympathien  verfolgte,  welche 
man  dem  einfachen  englischen  Möbel  entgegenbrachte,  blüht  wieder  eine 
bessere  Zukunft.  Nicht  allein  die  häufigere  Rückkehr  zu  historischen  Stilen 
ist  es,  die  eine  lebhaftere  Inanspruchnahme  der  Holzbildhauerei  im  Gefolge 
hat,  auch  beim  modernen  Möbel  macht  sich  das  Bedürfnis  nach  dem 
Ornament  geltend  — sei  es,  dass  dieses  in  Skulptur,  sei  es,  dass  es  in  der 
Form  der  Intarsia  geboten  wird.  Auch  bei  den  verschiedenen  Rahmen 
und  Kassetten  finden  wir  manch  gelungenes  modernes  holzgeschnitztes 
Ornament,  während  die  Kleinplastik  in  Holz  und  die  Holzschnitzerei  in 
der  Ausstellung  durch  die  Arbeiten  Zeleznys  und  jene  von  Barwig,  Lukas, 
Maiti  und  Kratina,  letzterer  in  Paris,  sowie  durch  die  Fachschule  Bozen  gut 
vertreten  sind. 

Die  Rothschild-Stiftung  hat  den  Anlass  zu  einem  sehr  gelungenen  Werke 
der  Malerei  auf  Holz  gegeben:  der  Hausaltar  des  Fräuleins  Münster  bekundet 
in  gleichem  Masse  Talent  und  guten  Geschmack. 

Holz-  und  Metallintarsien  von  besonderer  Schönheit  finden  sich  sowohl 
an  den  Möbeln,  als  auch  an  kleineren  Objekten  angebracht.  Die  Fachschule 
Cortina  und  der  Wiener  Markowetz  verdienen  hier  Erwähnung.  Die  Perl- 
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Speisezimmer,  Entwurf  von  Carl  Witzmann,  ausgeführt  von  Sigmund  Oppenheim 


mutterarbeiten  von  Krehan  nach  den  Entwürfen  aus  dem  Atelier  des 
Museums  bringen  das  schöne  Materiale  zur  vollen  Geltung. 

An  Teppichen  finden  wir  in  den  Interieurs  sowie  im  Säulenhofe  und 
dem  anstossenden  Saale  sehr  Bemerkenswertes.  Ginzkey  glänzt  mit  drei 
Voyseys,  Haas  mit  vier  Eckmanns,  durchwegs  Entwürfen  originellster  Art. 
Während  die  Teppiche  nach  den  Skizzen  des  der  deutschen  Kunst  so 
früh  entrissenen  Berliner  Professors  fast  jedem  Raume  sich  anpassen, 
scheinen  die  Kompositionen  des  berühmten  englischen  „Architekten  der  Ein- 
fachheit“ nur  für  eine  spezielle  Umgebung  verwendbar.  Manche  der  Teppiche 
Voyseys,  die  in  seltener  Farbenfreudigkeit  erscheinen,  wirken  besser  an  der 
Wand  als  am  Boden.  Jede  der  früher  genannten  Firmen  hat  auch  gute 
Teppiche  in  historischen  Stilen  exponiert.  Maffersdorf  führte  gelegentlich 
der  diesjährigen  Winterausstellung  ein  interessantes  Experiment  aus, 
welches  die  Qualität  seiner  auf  dem  mechanischen  Stuhle  gewebten 
Argamanteppiche  dartun  sollte.  Das  mattgrüne  Teppichkreuz  am  Boden 
des  Säulenhofes  wurde  während  der  Ausstellungsdauer  von  rund 
80.000  Menschen  betreten,  der  Zustand,  in  dem  sich  diese  Teppiche 
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nach  so  ungewöhnlich  starker  Benützung  befinden,  zeugt  am  besten  für  die 

Qualität  dieser  Gewebe. 

Von  schöner  Farbenwirkung  sind  die  Brokate  der 
W eb  erei  Grünspann.  Bekanntlich  wurden  in  der  zweiten 
Hälfte  des  achtzehnten  Jahrhunderts  die  früher  aus 
Persien  und  der  Türkei  in  Polen  eingeführten  leinenen 
und  seidenen,  golddurchwirkten  Gürtel  in  der  fürst- 
lich Radziwill’schen  Fabrik  zu  Sluck  in  Wolhynien 
hergestellt.  Sie  führten,  nach  dem  Namen  des  Direktors 
dieser  Fabrik,  die  Bezeichnung  Madzarski.  Die  Decken 
der  Bielitzer  Fabrik  sind  in  Zeichnung  und  Farben- 
stimmung teils  diesen  Polengürteln,  teils  aber  auch 
arabischen  Geweben,  die  in  Kleinasien  und  in  den 
Ländern  am  afrikanischen  Nordrande  erzeugt  werden, 
nachgebildet. 

Der  Zentralspitzenkurs  in  Wien  hat  im  Vereine 
mit  den  Lehrwerkstätten  für  Spitzenerzeugung  eine 
herrliche  Kollektion  von  Näh-  und  Klöppelspitzen  zur 
Ausstellung  gebracht,  der  sich  eine  Anzahl  von  irischen 
Spitzen  anreiht,  die  vom  Kurse  für  Häkelarbeit  in  Wien 
eingesendet  wurden.  Die 
Beziehungen,  welche  mit 
französischen  und  ameri- 
kanischen Häusern  einge- 
leitet sind,  haben  dargetan, 
dass  die  heimische  Spitze 
dem  französischen  und 
belgischen  Erzeugnisse 
an  Qualität  völlig  gleich- 
kommt und  berufen  ist,  im 
internationalen  Verkehr 
eine  Rolle  zu  spielen. 

Das  besondere  Interesse, 
welches  die  kunstsinnige 
Frau  Erzherzogin  Maria 
Theresia  bei  jedem  Anlass 
diesem  Zweige  der 
Frauenarbeit  zu- 
wendet, hat  die 
letztere  erfolgreich 
beeinflusst. 

jg  Die  Stickerei 

und  Applikations- 

Ständer,  Entwurf  von  Rudolf  Hammel,  ...  . . ,. 

ausgeführt  von  Franz  Stahl  arbeit  ist  durch  die 


Lampe,  Bronze,  Entwurf  von 
Franz  Sautner,  ausgeführt  von 
Heinrich  Hirschler 


k.  k.  Fachschule  für  Kunststickerei,  durch  die  Grazer  Schule  und  durch  die 
Firmen  Giani,  Nowotny  und  Dillmont,  endlich  durch  eine  grosse  Zahl  von 
Dilettantinnen  gut  vertreten.  Das  viele  Schöne, 
welches  die  Neuzeit  uns  auf  dem  Gebiete  der  Flä- 
chendekoration gebracht,  ist  in  ganz  besonderem 
Masse  der  Stickerei  und  Applikationsarbeit  zu- 
statten gekommen. 

In  der  Brand-  und  Ätztechnik  auf  Sammt,  die 
im  Vorjahre  zum  erstenmale  auf  der  Winteraus- 
stellung erschien,  sind  durch  die  sehr  wirksamen 
Arbeiten  der  Frau  von  Froschauer  weitere  Fort- 
schritte zu  verzeichnen. 

Die  Papierkonfektion  hat  auch  dies  Jahr  gute 
zeichnerische  Kräfte  in  ihren  Dienst  gestellt;  die 
Vitrinen  Theyer  & Hardtmuth  und  Munk  erinnern 
durch  ihren  Inhalt  an  französische  und  englische 
Leistungen  der  besten  Art. 

Die  erfreuliche  Entwicklung,  welche  die 
heimische  Korbflechtindustrie  in  den  letzten 
Jahren  genommen,  gibt  sich  auch  in  der  Winter- 
ausstellung kund.  Prag-Rudnik  hat  hübsche  Möbel, 

die  Wiener  Zentral- 
anstalt für  Korbflech- 
terei ausser  Garten- 
möbeln, Blumenkörbe 
in  altjapanischem  Genre 
exponiert, die  sich  durch 
edle  Form  und  male- 
rische Färbung  aus- 
zeichnen und  den  Er- 
zeugnissen der  durch 
Brinckmann  in  Ham- 
burg ins  Leben  geru- 
fenen Korbindustrie 
völlig  gleichkommen. 

Die  Lederarbeiten 
von  Franke  und  Beitel 
zeigen  eine  hohe  Stufe 
der  Vollendung,  nicht 
minder  jene  von  Buch- 
wald , wiewohl  bei 
manchen  von  letzterem 
ausgeführten  Kompo- 
sitionen Assyrien  und 


Bierkrug,  Bronze,  entworfen  und 
ausgeführt  von  Ferdinand  Hauser, 
München 


Laterne,  Messing,  entworfen  und 
ausgeführt  von  Zeisser,  Habiger  & Co. 
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Schreibzeug,  Silber,  Entwurf  von  Hans  Schwathe,  ausgeführt  von  Alfred  Pollak 


Mackintosh  bös  mitgespielt  haben.  Die  Keramik  ist  in  der  Winterausstellung 
schwach  vertreten.  Von  der  Teplitzer  Fachschule  abgesehen,  die  auch 
diesmal  eine  Anzahl  von  schönen  Stücken,  in  Form  und  Farbe  von  dem  bisher 
Gekannten  abweichend,  ausstellte,  können  nur  die  Böck’schen  Tafelservice 

Anspruch  auf  Originalität  machen.  DieZsolnay- 
sche  Exposition  steht  weit  hinter  jener  des  Vor- 
jahres zurück  und  auch  Riessner  und  Stell- 
macher sind  in  der  geringen  Zahl  ihrer  Neu- 
heiten, von  einigen  sehr  hübschen  figuralen 
Darstellungen  abgesehen,  nicht  so  glücklich 
wie  in  früheren  Jahren. 

Der  von  uns  schon  Vorjahren  angekündigte 
„Krach“  in  den  Erzeugnissen  der  „Arts  du  feu“ 
hat,  wie  es  scheint,  seinen  Anfang  in  Frankreich 
mit  der  Auktion  von  Massier  in  Paris  ge- 
nommen, bei  der  ganz  interessante  grosse  Ge- 
fässe  um  den  vierten  Teil  ihres  früheren  Wertes 
hintangegeben  wurden.  Dies  nicht  etwa  darum, 
weil  es  an  Interessenten  für  die  herrlichen  Zu- 
fälligkeiten der  Kunsttöpferei  fehlte,  sondern 
weil  die  Produktion  auf  diesem  Felde  in  fast 
allen  Kulturländern  solche  Massen  von  künst- 
lerisch Gutem  auf  den  Markt  wirft,  dass  selbst 
der  absolut  grosse  Konsumentenkreis  den  vor- 
handenen Lagern  gegenüber  sich  als  zu  gering 
erweist. 

In  diese  Gruppe  gehören  auch  die  Gold- 
scheider’schen  Figuren  und  Büsten,  von  denen 
manche  hervorragenden  künstlerischen  Lei- 
stungen nach  gebildet  sind. 

Mit  der  ausgebreiteteren  Verwendung  der 
Beleuchtungsfigur,  BronZe,  entworfen  Kamine  halten  auch  Qualität  und  künstlerische 

Arthur  Rubinstein  Gestaltung  dieser  Heizvorrichtungen  gleichen 
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Rozet  & Fischmeister,  Halsschmuck 

Schritt.  Neben  den  Arbeiten  vonHardtmuth  und  Sommerhuber  in  Stadt  Steyr 
sei  auch  des  Zeller’schen  Kamines  aus  dem  wetterfesten  und  nach  allen 
Ländern  Europas  versendeten  Laaser  Marmor  Erwähnung  getan.  Die 
Mehrzahl  der  inländischen  Kamine  zeigt,  unserer  Meinung  nach,  eine  zu 
kleine  Feuerfläche,  was  der  Heizkraft  und  dem  Genüsse  des  Anblickes  der 
Flammen  stark  Eintrag  tut. 

Dem  Schätzer  edler  Formen  und  farben- 
reicher Dekors  wird  in  der  Glasabteilung  der 
Winterausstellung  ein  seltener  Genuss  geboten. 

Den  Firmen  Lobmeyr,  Bakalowits  und  Lötz’- 
Witwe  (Freiherr  v.Spaun),  die  diesjahr  an  Kristall- 
gläsern und  sogenannten  Intarsiagefässen  ganz 
besonders  Reizvolles  bieten,  hat  sich  Meyers 
Neffe  in  Winterberg,  der  auch  das  meiste  für  die 
Lobmeyr’sche  und  Bakalowits’sche  Ausstellung 
ausgeführt;,  mit  einer  Reihe  von  formvollendeten 
Gläsern  moderner  Art  und  technisch  hochstehen- 
den Kopien  von  älteren  Stilperioden  angehörigen 
Stücken  zugesellt.  Auch  der  Leistungen  der  Fach- 
schule Steinschönau  sei  hier  gedacht. 

Die  Wiener  Kleinplastik  in  Bronze,  welche 
in  London  und  selbst  in  Paris  einen  erfolgreichen 
Kampf  mit  den  Schöpfungen  des  französischen 
Kunstgewerbes  aufgenommen  hat,  findet  in 
Gurschner,  Rubinstein,  Pohl,  Kellermann,  Dzie- 
dzinsky  & Hanusch  und  Hauser,  einem  in  München 
lebenden  Wiener,  bemerkenswerte  Vertreter. 

Prächtiges  wurde  an  Beleuchtungskörpern  ge- 
boten und  mag  konstatiert  werden,  dass  die  ein- 
fachen, einzig  dem  Zwecke  entsprechenden  eng- 
lischen Formen  den  heimischen  Schöpfungen  zur 
Anregung  gedient  haben.  Ausser  der  bekannten 
Firma  Zeisser &Habiger,  die  in  ihren  Erzeugnissen 

in  historischen  Stilen  sowohl,  als  auch  in  jenen  B«1,u=h,»ngsk8,P.r,  b,„„« 

7 J worfen  von  P.  Teresczcuk,  aus 

moderner  Art  den  besten  Geschmack  bekunden,  geführt  von  Arthur  Rubinstein 
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seien  Oswald,  Melzer  & Neuhardt, 
Kelsen,  sowie  Franz  Winkler  in  Graz 
genannt,  der  in  den  letzten  Jahren  ganz 
besonders  Schönes  in  schmiedeisernen 
Beleuchtungsobjekten  geschaffen  hat. 
An  Kupfertreibarbeit,  deren  Wieder- 
erblühen erst  seit  wenigen  Jahren 
datiert,  zeigt  die  Ausstellung  das  be- 
merkenswerte Stadler’sche  Kamin- 
stück Adam  und  Eva,  eine  Leistung 
ganz  hervorragender  Art,  ausserdem 
gute  Vasen,  Schüsseln,  Rahmen, 
Uhren  und  Wasserbecken  von  Klimt, 
Siegel , Hagenauer , Lischka  und 
Pfaffenmaier. 

Eine  höhere  Bedeutung  als  in 
früheren  Jahren  muss  man  der  Ab- 


Vase,  Steingut  in  Bronzemontierung,  entworfen 
und  ausgeführt  von  Karl  Kellermann 


Ton-Vase,  entworfen  und  ausgeführt  an  der 
k.  k.  Fachschule  Teplitz 


Teekessel,  Silber,  entworfen  und 
ausgeführt  von  J.  C.  Klinkosch 
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teilung  Juwelierkunst  zu- 
erkennen. Nicht  nur  dass 
eine  grössere  Zahl  von 
Kunstgewerbetreibenden  , 
darunter  auch  solche  aus 
der  Provinz , die  Aus- 
stellung beschickten,  auch 
Qualität  und  Wert  des 
Gebotenen  haben  zuge- 
nommen. Wieder  ist  es  bei 
den  wichtigeren  Stücken 
Lalique,  der  mit  seinem 
transluziden  Email  und 
mit  der  Verwendung  der 
erst  durch  diesen  Künst- 
ler wieder  zu  Ehren  ge- 
brachten Steingattungen 
— die  Grundnote  für 
neue  Schöpfungen  abgibt. 

Aber  auch  an  reizvollen  Brillantschmucken,  die  neue,  selbständige  Anord- 
nungen aufweisen,  fehlt  es  nicht. 

Hauptmann,  Rozet  & Fischmeister,  sowie  Hofstätter  und  der  Salzburger 
Haarstrick  haben  die  bedeutendsten  Schmucke  exponiert,  aber  auch 
die  Schmuckstücke  der  Firmen  Hügler  und  Heldwein  verdienen  An- 
erkennung. 


Ton-Vasen,  entworfen  uhd  ausgeführt  an  der 
k.  k.  Fachschule  Teplitz 


Vase,  Kopenhagener  Porzellan,  Silbermontierung 
von  Ferdinand  Hauser,  München 


Vase  von  Galle,  Silbermontierung  von 
Ferdinand  Hauser,  München 
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Schwarzwälderuhr,  Zifferblatt  aus  bemaltem 
Holze,  entworfen  von  Max  v.  Jungwirth, Teplitz, 
ausgeführt  an  der  k.  k.  Fachschule  Karlstein 


Unter  den  Silberschmiede- 
arbeiten seien  J.  Bannerts  Kopien 
prächtiger  alter  Objekte  hervor- 
Weinkühler,  Messing,  Entwurf  von  Rudolf  Hammel,  gehoben.  Klinkosch  hat  diesmal  nur 
ausgefuhrt  von  Anton  Schaii  Modernes  geboten,  wie  denn  auch 

die  Arbeiten  der  Damen  Krasnik  und 
Luise  Wagner,  sowie  die  Leistungen  von  Prutscher,  Puchinger  und  v.  Zwickle, 
die  der  Künstlervereinigung  Anytz  in  Prag  und  jene  der  Fachschule  Gablonz 
durch  eigenartige  individuelle  Auffassung  sich  auszeichnen.  — In  Cortina 
hat  man,  da  die  dortigen  Filigranarbeiten  keine  Käufer  mehr  finden,  die 
Erzeugung  von  Panzerbeuteln  in  Gold  und  Silber  aufgenommen  und  leistet 
darin  heute  schon  ebenso  Gutes  wie  Frankreich.  Das  Atelier  für  Emaillier- 
kunst an  der  Kunstgewerbeschule  des  österreichischen  Museums  hat  eine 
Anzahl  gelungener  Email-  und  Metallarbeiten  geliefert. 
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ENGLISCHE  BUCHEINBÄNDE  b»  VON  GRAF 
VINCENZ  LATOUR  b» 

IE  mittelalterlichen  englischen  Bucheinbände  sind 
Mönchsbände.  Schöne  Holzdeckel  mit  starkem 
braunen  Leder  überzogen,  das  in  Blinddruck  mit 
kleinen  symmetrisch  angeordneten  Ornamenten 
gepresst  ist.  Figurale  Darstellungen,  phanta- 
stische Tiergestalten,  erinnern  an  angelsäch- 
sische und  normannische  Vorbilder,  Technik 
und  Stil  sind  vorzüglich.  Es  waren  durchwegs 
Klosterarbeiten,  die  Mönche  von  Durham  galten 
als  die  ersten  Meister  der  Buchbinderei.  Im 
XV.  Jahrhundert  beginnen  die  leichteren  Bände 
ohne  Holzdeckel,  das  braune  Leder  mit  Blinddruck  bleibt  bis  zur  Mitte  des 
XVI.  Jahrhunderts  in  ausschliesslichem  Gebrauch.  Die  Dekoration  wird 
breiter  und  grösser,  heraldische  Darstellungen  bedecken  die  ganze  Fläche 
des  Buchdeckels.  Neben  der  Tudor-Rose,  dem  Wappen  des  jeweiligen 
Königs,  dem  Schilde  der  City  von  London  erscheinen  in  gotischen  Lettern 
die  Namenszeichen  der  Verfertiger,  Richard  Pynson,  Julian  Notary.  Die 
Goldpressung,  vorläufig  noch  auf  braunem  Leder,  beginnt  um  1540  mit 
Thomas  Berthelet.  Um  dieselbe  Zeit  kamen  die  gestickten  Einbände  auf, 
durchwegs  Frauenarbeiten  aus  Schlössern  und  Klöstern.  Das  Frauenkloster 
von  Little  Gidding  in  Huntingdonshire  ist  zum  Gattungsnamen  für  diese 
Technik  geworden.  Mit  Heinrich  VIII.  hat  die  Bücherliebhaberei  der 
englischen  Monarchen  begonnen.  Alle,  ohne  Ausnahme,  sind  Bücher- 
sammler und  Liebhaber  schöner  Einbände  gewesen.  Die  meisten  hatten  ihre 
eigenen  Hofbuchbinder  in  ständigem  Amt  und  Sold  und  verwendeten  grosse 
Summen  auf  die  Ausstattung  ihrer  Bücher.  Königin  Elisabeth  hat  mit 
ihren  Damen  eigenhändig  Bucheinbände  gestickt.  Jakob  I.,  der  königliche 
Pedant,  war  leidenschaftlicher  Biblio- 
phile. Als  Jakob  VI.  von  Schottland 
war  John  Gibson  sein  Binder,  von  wel- 
chem leider  nur  Rechnungen  aber 
keine  nachweisbaren  Arbeiten  erhalten 
sind.  Dagegen  besitzt  das  britische 
Museum  zahlreiche  Bände  von  der 
Hand  seiner  englischen  Binder,  John 
und  Abraham  Bateman.  Es  sind  braune 
Lederbände  , mit  dem  königlichen 
Wappen  und  heraldischen  Ornamenten, 
meist  der  Fleur  de  Lys  und  der  schotti- 
schen Distel,  in  Gold  gepresst.  Unter 
Karl  I.  beginnt  die  von  den  Franzosen 


Halsschmuck,  entworfen  und  ausgeführt  von 
A.  D.  Hauptmann  & Co. 
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Halsschmuck,  ausgeführt  von  Anton  Heldwein 


überkommene,  speziell  dem  Florimond  Badier,  genannt  Le  Gascon, 
zugeschriebene  Dekorationsweise,  zarter,  anmutig  über  die  ganze  Fläche 
der  Bände  verteilter  goldener  Ornamente,  mit  allerlei  kleinen  Stempeln 
hergestellt,  welche  dem  Binder  immer  neue,  phantasievolle  Kombinationen 
gestatteten.  Gleichzeitig  erreichte  die  Technik  in  Behandlung  des  Leders, 
Schneiden  der  Stempel  und  Herstellung  der  Vergoldung  ihre  grösste 
Vollendung.  Der  charakteristisch  englische  Stil  des  Bucheinbandes  kam 
mit  dem  Hofbuchbinder  Karl  II.,  Samuel  Mearn,  am  deutlichsten  zum  Aus- 
druck. Er  presste  seine  Ornamente  auf  meist  dunklem  Maroquinleder  in 
Gold,  oft  unter  ausschliesslicher  Verwendung  des  „Pointille“  zur  Führung 
der  Linien  bei  Versilberung  kleiner  Flächen.  Das  „drawer-handle“  genannte 
Ornament  wird  auf  ihn  zurückgeführt.  Ein  weiteres  Dekorationsmotiv  Samuel 
Mearns,  an  ein  vorspringendes  Dach  erinnernd  und  das  „Cottage“.  Muster 
genannt,  ist  bis  weit  in  das  XVIII.  Jahrhundert  hinein  ein  wohlbekanntes, 

typisch  britisches  Ein- 
bandmuster geworden. 
Die  Ornamente  Samuel 
Mearns  wurden  so  be- 
liebt, dass  seine  Stempel 
bis  zu  Anfang  des  XIX. 
Jahrhunderts,  wennauch 
in  anderer  Gruppierung 
in  Verwendung  geblie- 
ben sind.  Sein  Sohn 
Charles  Mearn , dann 
William  Churchill  und 
Edmund  Castle  sind 
als  die  tonangebenden 
Buchbinder  unter  Jakob 
II.,  William  und  Mary, 
und  Königin  Anna  be- 
kannt geblieben.  Seit 

Kamm,  entworfen  und  ausgeführt  von  A.  D.  Hauptmann  & Co.  dem  Ende  des  XVII. 


Gürtelschnalle,  entworfen  von  Rudolf  Cizek,  ausgeführt  von 
Julius  Hügler 


Broche  und  Anhänger  von 
Anton  Heldwein, 


Broche,  Entwurf  von  Franz  Schrutek, 
ausgeführt  von  Anton  Heldwein 


Broche,  Entwurf  von  Gustav  Nauthe, 
ausgeführt  von  A.  D.  Hauptmann  & Co. 


Haarbroche,  Entwurf  von  Kolo  Moser,  ausgeführt 
von  Rozet  & Fischmeister 


Broche,  entworfen  und  ausgeführt 
vonj.  Hoffstätter 


Broche,  entworfen  und  ausgeführt 
von  J.  Hoffstätter 
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Jahrhunderts  war  die  Ver- 
wendung des  bekannten 
hellroten  geglättetenMaro- 
quin  im  englischen  Buch- 
einbände nahezu  aus- 
schliesslich geworden  und 
ist  es  bis  weit  in  das 
XIX.  Jahrhundert  hinein 
geblieben.  Auch  Georg  II. 
und  Georg  III.  waren  eifrige 

Schale  entworfen  von  Otto  Hofner,  ausgeführt  von  Bücherliebhaber.  Ihre 

j.  & l.  Lobmeyr  Bände  tragen  auf  rotem 

Leder  das  königliche 
Wappen  mit  reichem  Eck-  und  Randornament.  Der  letzte  der  berühmten 
Buchbinder  des  XVIII.  Jahrhunderts  war  Roger  Payne.  Seine  Arbeiten 
sind  technisch  vollendet,  die  Dekoration  vornehm,  vorzugsweise  auf  die 
Ränder  beschränkt.  Er  verwendete  häufig  das  zu  Ende  des  XVIII. 
Jahrhunderts  aufgekommene  gepresste  russische  Leder.  Charakteristisch 
für  seine  Zeit  sind  auch  die  bemalten  Buchschnitte  ,,painting  on  the 
foreedge“. 

Gleichzeitig  mit  diesen  in  öffentlichen  Sammlungen  reichlich  ver- 
tretenen, in  Literatur  und  Handel  bestimmten  und  bestimmbaren  Meistern 

der  englischen  Buchbinderei  im  engeren  Sinne, 
hat  diese  Kunst  auch  in  Schottland  und  in  Irland 
ihre  wenn  auch  bescheidenere  Blüte  gehabt.  Die 
Namen  der  Künstler  sind  allerdings  nicht  so  zahl- 
reich erhalten  geblieben,  wie  die 
ihrer  in  Amt  und  Stellung  be- 
findlichen Londoner  Genossen. 

Ausser  dem  vorhin  erwähnten 
Binder  jakobs  VI.,  John  Gibson, 
ist  mir  nur  ein  schottischer 
Buchbinder  bekannt  geworden, 

Andreas  Scott  in  Edinburgh, 
welcher  im  letzten  Viertel 
des  XVIII.  Jahrhunderts  hüb- 
sche Einbände,  meist  in  ge- 
sprenkeltem Kalbleder  — Tree- 
Calf  — mit  sentimentalen 
Verzierungen  von  Ruinen, 

Altären,  Tauben  und  Guir- 
landen  erzeugt  hat.  Die  er-  Weinglas,  entworfen 
halten  gebliebenen  schottischen  von  A^toinette  Krasnik- 

0 ausgefuhrt  von  J.  & L. 

Einbände  bezeugen  aber,  dass  Lobmeyr 


Weinkrug,  entworfen  von  Antoinette 
Krasnik,  ausgeführt  von  J.  & L.  Lobmeyr 
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diese  Kunst  im  XVII.  und 
XVIII.  Jahrhundert  auch 
in  diesem  Lande  mit  Er- 
folg geübt  wurde.  Zuerst 
mehr  an  französische, 
dann  an  englische  Vor- 
bilder sich  anlehnend,  bil- 
den die  schottischen  Ein- 
bände doch  eine  eigene 
Gruppe  mit  charakteristi- 
schen, leicht  bestimm-  Glasschale,  entworfen  von  Otto  Hofner,  ausgeführt  von 

baren  Merkmalen.  Als  J- & L-  Lobmeyr 

Kuriosum  sei  erwähnt, 

dass  bei  nahezu  allen  Edinburgher  Einbänden  ein  in  Augsburg  erzeugtes 
Vorsatzpapier  eigener  Technik  verwendet  ist.  Auch  im  irländischen  Ein- 
band scheint  sich  im  XVIII.  Jahrhundert  ein  charakteristischer  Typus 
herausgebildet  zu  haben,  als  dessen  Merkmal  Einlagen  von  buntem  Leder 
in  rotem  Grunde,  dann  die  Verwendung  von  Tiermotiven  in  den  Ornamenten, 
bezeichnet  werden  kann. 

Im  XIX.  Jahrhundert  hat  der  englische  Bucheinband  die  Phasen  des 
Kunstgewerbes  überhaupt  mitgemacht.  In  der  ersten 
Hälfte  des  Jahrhunderts  zunehmende  Nüchternheit 
mit  übertriebener  Zuhilfenahme  mechanischer  und 
maschineller  Arbeitsmittel.  Dann  erwachendes  Inter- 
esse und  daher  Zurückgreifen  auf  ältere  Stil-  und 
Arbeitsweise,  endlich  Anwendung  der  teils  naturalisti- 
schen teils  phantastischen  Motive 
des,,NewStyle“.Bedford,Riviere, 

Zaehnsdorf,  in  neuester  Zeit  die 
Hampstead  Binders  und  die  Guild 
of  Women  Binders  stellen  die 
englische  Buchbinderkunst  in 
ihrer  höchsten  technischen  und 
künstlerischen  Vollendung  dar. 

Für  den  englischen  Einband  cha- 
rakteristisch ist  es  geblieben,  dass 
bei  aller  Kostbarkeit  oder  besser 
gesagt  Kostspieligkeit  die  prakti- 
sche Verwendung  des  Buches  auf 
dem  Lesetisch  und  im  Bücher- 
schrank niemals  ausser  Augen  ge- 
lassen wird.  England  mag  dem- 
nach das  Land  des  idealen  Biblio- 
thekseinbandes genannt  werden. 


Vase,  ausgeführt  in  der 
Glashütte  J.  Lötz’  Witwe, 
Klostermühle 


Vase,  ausgeführt  in  der  Glashütte 
J. Lötz’ Witwe,  Klostermühle 


22 


AUS  DEM  WIENER  KUNSTLEBEN  S*  VON 
LUDWIG  HEVESI  -WIEN  b» 

POSTHUMES  VON  BÖCKLIN.  Der  Hagenbund  hat  eine  Zeitlücke  durch  eine 
kleine  Böcklin-Ausstellung  ausgefüllt.  Sie  war  willkommen,  weil  diese  19  Bilder  und 
Studien  hier  noch  nicht  gesehen  waren.  Einige  gehen  in  die  Frühzeit  zurück,  andere  ent- 
stammen den  steigenden  und  sinkenden  Gesundheitszuständen  nach  dem  Schlaganfalle 
vom  18.  Mai  1892.  Unter  diesen  steht  der  „rasende  Roland“  voran.  Roland  stand  schon  an 
jenem  schwarzen  Maitag  auf  der  Staffelei,  mit  der  „Venus  Genetrix“  (1895  vollendet)  und 
„Nessus  und  Deianeira“.  Henri  Mendelsohn  erwähnt  es  in  seinem  „Böcklin“  (Berlin  1901 ). 
Blättert  man  im  „Orlando  furioso“  nach  dem  Motiv,  so  sieht  man,  dass  der  Künstler  es  sich 
aus  mehreren  Szenen  des  23.  und  24.  Gesanges  zusammengemischt  hat.  Roland  hat  sich 
schon  entkleidet  undBäume  ausgerauft,  mit  einem  hoch  geschwungenen  Baumstamm  in  den 
Fäusten  fällt  er  nun  über  die  Hirten  und  Bauern  her,  mit  einer  possanza  estrema,  für  die 
gerade  Böcklin  die  groteske  Laune  hat.  Allerdings  hat  der  Künstler  auch  den  groteskesten 
Zug  nicht  missen  wollen,  nämlich  wie  Roland  einen  Bauern  beim  Bein  ergreift  und  diesen 
grave  tronco  als  Keule  auf  die  Rücken  der  Übrigen  niederschmettert.  Nur  wirft  er  den 
Bauern  dann  fort,  eben  wie  eine  Keule,  und  wir  sehen  ihn  hinter  Roland  mit  allen  Vieren 
zappelnd  durch  die  Luft  fliegen.  Er  und  der  nackte  (blos  untermalte)  Roland  bilden  auf 
der  hellgrauen  Luft  ganz  abenteuerliche  Silhouetten,  die  den  kühnsten  Menschenfressereien 
des  Böcklin’schen  Humors  ebenbürtig  sind.  Die  Hals  über  Kopf  flüchtenden,  purzelnden, 


Teile  eines  Tafelservices,  entworfen  von  R.  Bakalowits,  ausgeführt  von  E.  Bakalowits  Söhne 
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auch  wohl  mit  Schaufeln  und  Heugabeln  sich 
wehrenden  Bauern  sind  gleichfallsvoll  derber 
Laune.  Zur  vollständigen  Ausführung  fehlt 
nicht  viel.  Vom  Jahre  1896  ist  eine  grosse, 
landschaftlich  genommene  „Jagd  der  Diana“, 
mit  einer  diagonalen  Hügellinie  querdurch 
und  grossen  Weidenstrünken  im  Vorder- 
gründe. Das  Ganze  braun  gehalten,  wie  in 
blosser  Antuschung,  und  dennoch  von  son- 
niger, samtiger  Grünlichkeit  des  Pflanzen- 
wuchses. Reizend  ist  die  Verteilung  der  aus 
schattigem  Hain  in  die  Sonne  herauseilenden 
Jägerinnen.  Auch  eine  Waldstudie  zu  diesem 
Bilde  war  zu  sehen.  In  der  vorjährigen  Aus- 
stellung zu  Venedig  sah  man  sie  und  noch 
Teile  eines  Tafelservices,  entworfen  von  R.  Bakalowits,  anderes  von  diesem  Nachlassvorrat  aus- 
ausgeführt  von  E.  Bakalowits  Söhne  gestellt.  Darunter  einige  Einzelfiguren  ,,im 

Lapidarstil“  („Hoffnung“,  „Melpomene“ 
u.  dgl.),  die  etwas  Pompejanisches  haben.  Unter  den  älteren  Darstellungen  ist  zunächst 
das  grosse,  sorgfältig  ausgeführte  Bild:  „Dichtung  und  Malerei“  (1881  82)  zu  erwähnen. 

Mendelsohn  weiss  es  im  Besitz  des  Herrn  v.  Korn  in  Breslau.  Er  erzählt,  wie  es  in  Florenz 
gemalt  wurde,  zu  einer  Zeit,  als  der 
Böcklin’sche  Kreis,  dem  auch  Hans  von 
Marees  und  Adolf  Hildebrand  ange- 
hörten, das  Schlagwort  im  Munde  führte: 

„Der  Mensch  im  Raume“.  Nämlich  den 
Impressionisten  gegenüber,  bei  denen  es 
hiess:  „Der  Mensch  in  Luft  und  Licht“. 

Sie  wollten  dadurch  die  Malerei  wieder 
monumental  machen,  wie  ja  auch  Puvis 
de  Chavannes  in  Paris.  Dieses  Bild  nun 
ist  ganz  auf  das  Raumprinzip  gestellt. 

Hoch  über  einer  florentinischen  Land- 
schaft mit  Villenhügeln  steht  im  Raume 
eine  Säulenhalle  aus  kostbarsten  Steinen. 

Darin  ein  Springbrunnen  aus  Amethyst, 
zwischen  zwei  schimmernden  Frauen- 
gestalten. Der  Springquell  bezeichnet 
genau  die  Mittellinie  des  Bildes,  wie 
noch  in  anderen  Bildern  dieser  Zeit  der 
strenge  Rhythmus  durch  starke  An- 
deutung der  Mitte  zur  Empfindung  ge- 
bracht wird.  So  durch  die  Säule  im 
„Tanz  um  die  Bacchussäule“.  Auch 
noch  ein  St.  Paul  von  1896,  in  einem 
buntmarmornen  Torbogen  stehend,  von 
rückwärts  beleuchtet,  gibt  sich  so  als 
Raumproblem.  Aus  den  Achtzigerjahren 
kommen  noch  andere  Bilder.  Vor  allem 
die  „Judith“,  als  Brustbild  gegeben,  auf 
den  Händen  mit  ausgespreizten  Fingern  Figur,  Steinzeug,  entworfen  und  ausgeführt  von  Riessner, 
eine  Tasse  tragend,  mit  einer  Flasche  Stellmacher  & Kessel,  Turn-Teplitz 
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Decke,  entworfen  von  W.  Zajda,  ausgeführt  von  Ludwig  Nowotny 


rothen  Weines  und  Gläsern. 
Es  ist  nicht  die  biblische  Judith, 
sondern  die  schöne  Südländerin 
aus  Gottfried  Kellers  „grünem 
Heinrich“.  Sie  hat  etwas  Poly- 
chrom-Statuarisches, was  in 
die  Verwandtschaft  der  Klinger- 
schen  Salomes  hineinreicht. 
Eine  grosse  „Venus  Ana- 
dyomene“,  1885  — 1892  in 
Zürich  entstanden,  ist  in  ihrer 
gipsigen  Weisse,  von  schwar- 
zem Grunde  abgehoben,  auch 
ganz  statuenhaft,  aber  das 
grüne  Schleiergewand,  dessen 
nasse  Falten  sie  auseinander- 
zieht, betont  auch  hier  eine 
starke  Absicht,  ins  Polychrome 
zu  gehen.  Nach  Ort  und  Zeit 
gehört  auch  eine  „Nacht“  zu 
ihr,  die  in  violetten  Schleiern 
schlummertrunken  durch  das 
nächtliche  Leuchten  schwebt 
und  an  eine  sehr  verwandte 
Darstellung  im  Baseler  Museum  erinnert.  Sehr  interessant  ist  das  Brustbild  Gottfried 
Kellers  (gegen  1889),  unvollendet,  weil  der  Dichter  keine  Geduld  zum  Sitzen  hatte.  Böcklin 
zeichnete  nämlich  eine  Natur- 
studie, um  sich  den  Sach- 
verhalt einzuprägen,  malte 
aber  dann  doch  auswendig. 

Der  Dichter  ist  am  Tische 
lesend  dargestellt,  mit  Blumen 
in  einem  Glase.  Auf  die  Ein- 
wendung, dass  man  doch  nie 
Blumen  bei  ihm  sehe,  erwiderte 
der  Künstler:  „Macht  nichts, 
dann  sind  das  seine  Gedichte“, 

So  symbolisierten  sich  bei  ihm 
die  Dinge  von  selbst.  In  die 
Siebzigerjahre  gehen  verschie- 
dene weibliche  Bildnisse  (Frau 
und  Fräulein  Bruckmann)  zu- 
rück, an  denen  der  Einfluss 
von  Florenz  merklich  wird. 

In  das  Jahr  1861  ein  kleines 
Selbstbildnis  (Weimar), 
sitzend,  zwischen  Säulen,  den 
Blick  in  die  Ferne  gewendet, 
in  der  Malerei  noch  von  einer 
bürgerlichen  Gründlichkeit. 

Aus  den  Fünfzigerjahren,  WO  Taschentuch,  Nähspitze,  entworfen  von  Wilhelmine  Schmidt, 

er  noch  unter  Schirmer  Stand,  Gossengrün,  ausgeführt  an  der  k.  k.  Fachschule  daselbst 
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Fächer,  Nähspitze,  ausgeführt  im  k.  k.  Zentralspitzenkurs  nach  einem  Entwürfe 
in  Hrdlickas  Spitzenwerk 


Plastron,  Häkelspitze,  entworfen  von  Mathilde  Hrdlicka,  ausgeführt 
im  k.  k.  Zentralspitzenkurs 


stammen  Landschaften 
(„Kentaur  und  Nymphe“, 
mit  mächtigen  Ahorn- 
gruppen). Im  ganzen  also 
eine  sehr  interessante  Aus- 
stellung, die  den  Wienern 
manchen  Zug  zur  Kenntnis 
Böcklins  geliefert  hat. 


Kunstlerhaus. 

In  der  ansehnlichen 
Jännerausstellung  stehen 
zwei  stattliche  Bilderfolgen 
von  Vaclav  Radimsky  und 
Frans  Courtens  voran. 
Radimsky  (geh.  Kolin  1868) 
haben  wir  schon  vor  zwei 
Jahren,  als  er  bei  Miethke 
auftauchte,  begrüsst  und 
gekennzeichnet.  Er  hat  seit- 
dem in  seinem  idyllischen 
Giverny  (Normandie)  wei- 
ter gearbeitet  und  experi- 
mentiert. Das  Leben  des 
Lichtes  ist  sein  unerschöpf- 
licher Stoff.  Die  Äusserungen 
dieses  Lebens  unmittelbar, 
immer  am  Tatorte  selbst, 
zu  ertappen,  festzunehmen, 
ist  das  Ziel  seiner  raschen 
Virtuosität.  Besonders  ge- 
lungen sind  ihm  verschie- 
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Cambridge  1683,  dunkelblaues  Maroquin  (2/s  Grösse) 


dene  Darstellungen  eines  von  Teichrosen  überwucherten  Karpfenteiches,  dessen  Schatten- 
und  Lichterspiel  er  in  aller  Plötzlichkeit  des  Augenblicks  gleichsam  stenographisch  notiert. 
Meisterhaft  ist  ferner  eine  viereckige  Waldwiese,  auf  die  einige  unsichtbar  bleibende 
Bäume  vom  Beschauer  her  ihre  sichtlich  wachsenden  Nachmittagsschatten  werfen.  In 
einem  grossen  Gemälde  („Letzte  Sonnenstrahlen“)  füllt  er  einen  lichten,  bleichstämmigen 
Wald  mit  dem  dünnsten  Sonnenschein,  den  man  sich  denken  kann.  Diese  Dünnheit  von 
Luft,  Licht  und  Wasser  ist  überhaupt  sein  eigenster  Zug.  Der  Courtens’sche  Saal  ist  im 
Gegenteil  ein  Schauplatz  des  Robusten,  Mörtelhaften.  Auch  hier  werden  nur  die  Farbe 
und  die  Verhältnisse  der  Dinge  gegeben.  Der  Raum  und  Schein.  Aber  die  Zusammen- 
stellung dieser  Bilder  lässt  erkennen,  dass  darin  ein  Fortschreiten  stattfindet.  Einige  braune, 
saftige  Bilder  („Gehölz“,  „alte  Eiche“)  erinnern  noch  an  Rousseau.  Einige  grosse,  gold- 
braun und  goldgelb  gemischte  Herbststücke  zeigen  dann  die  eigene  Note  des  Meisters 
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und  seinen  eigenen  monumentalen 
Masstab,  der  übrigens  vor  zwei 
Jahren,  in  der  Zusammenstellung 
mit  der  wuchtigen  Simplizität  der 
Worpsweder  Stilisten,  nicht  mehr 
recht  standhielt.  Neuestens  sieht 
man  Israels’sche  Einflüsse,  wie 
namentlich  in  dem  vorzüglichen 
Bilde:  „Netzflickerei“,  wo  lauter 
farbige  Trübheiten  durcheinander 
schwimmen  und  die  Seele  bedrängen. 

Weniger  glücklich  ist  Courtens  im 
schattigen  Innenraum  („Kühe  im 
Stalle“),  wo  sein  Interieurton  leer 
bleibt.  Man  denke  dagegen  an 
Segantini!  Auch  der  Aquarellisten- 
klub der  Genossenschaft  hat  jetzt 
im  Künstlerhause  ausgestellt.  Neue 
Töne  schlägt  er  nicht  an.  Die 
hübschen  Landschaften  von  Darnaut, 

Russ,  Charlemont,  Ribarz,  Bernt, 

Zetsche,  Geller,  Mielich  tragen 
bekannte  Stempel.  Z.  Ajdukiewicz 
hat  in  seiner  kleinen  Landschaft  mit 
Wildenten  kräftige  Schattenwirkung 
erzielt.  Pippich  aquarelliert  amtlich, 
und  zwar  niederösterreichische 
Spitäler,  denen  er  etwas  trostlos 
Aktenmässiges  gibt.  Gute  Porträts 
finden  sich  von  Dr.  Bunzl,  Josefine 
Swoboda,  Marie  Müller,  Hedwig  von 
Friedländer,  Kempf,  Ludwig  Koch. 

Läszlö  erscheint  als  Gast  mit 
fein  studierten  Bleistiftköpfen.  Die 
venezianischen  Genres  unseres 
alten  Meisters  Ludwig  Passini  sind 
nur  noch  Nachklänge  einer  schönen 

Vergangenheit.  Von  dem  verstorbenen  Alois  Greil  hat  man  eine  Menge  biederer 
Aquarelle,  vielmehr  aquarellierter  Zeichnungen  ausgestellt,  die  aus  den  Vierziger- 
jahren stammen  könnten.  Es  ist  aber  viel  Liebe  und  Fleiss  darin  und  ein  gewisser  alt- 
vaterischer Humor,  über  den  man  nicht  die  Achsel  zucken  wird.  Die  vielen  blassen, 
fleissigen  Aquarellszenen  Philipp  Schumachers  (Berlin)  zu  einem  „Leben  Jesu“  der 
Leo-Gesellschaft  sind  eine  sehr  ehrsame,  aber  keineswegs  kurzweilige  Arbeit.  In  einer 
Zeit,  wo  der  gewiss  gut  kirchliche  Alfred  Marne  in  Tours  die  heilige  Schrift  von  Tissot 
illustrieren  liess  und  sie  dem  jetzigen  Publikum  augengerecht  machte,  sollte  auch  bei  uns 
die  Langweile  nicht  mehr  als  obligat  gelten.  Auch  aus  Düsseldorf,  Paris,  London  ist 
mancherlei  hübsches  Material  eingetroffen.  Die  modernen  Lunois-Humore  Sullivans,  der 
Schattenspuk  der  Delaunois’schen  Kirchen  und  Stiegenhäuser,  die  bunte  Graphik  von 
Ranft,  Sprinkmann,  Maurin,  Delätre  u.  a.  ist  unterhaltsam,  wie  immer. 

Gotthard  kuehl.  Im  Salon  Pisko  sieht  man  eine  Kollektion  von  Bildern 
Gotthard  Kuehls  (42  Nummern).  Die  Schauplätze  sind  Dresden  und  Danzig.  Manches 
ist  hier  schon  bekannt,  so  der  köstliche  „grüne  Koffer“  aus  Kuehls  eigener  Wohnung  oder 


London  1739,  dunkelgrünes  Maroquin  mit  Silberbeschlägen 
(Orig.-Grösse) 
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das  „blaue  Zimmer“,  dem  er  einen  Reiz 
verleiht,  wie  seiner  „Dame  in  Blau“.  Dres- 
den hat  an  Kuehl  einen  malerischen  Bio- 
graphen gewonnen,  der  mit  der  Zeit  sein 
Rudolf  Alt  werden  kann.  An  unseren 
patriarchalischen  Meister  erinnert  er  aber 
mitunter  auch  malerisch,  und  ganz  auf- 
fallend, trotz  der  heutigen  breiteren, 
fleckigeren,  tonigeren  Malweise.  Die  Ve- 
dutenkunst hatte  früher  von  Dresden  nur 
die  Linearperspektive  gegeben  (Cana- 
letto!),  jetzt  endlich  wird  auch  die  Luft- 
perspektive von  Elbflorenz  verewigt.  Und 
wie  köstlich  weiss  Kuehl  alle  die  alte 
Barockpracht  mit  ewig  neuen  Witterungen 
zu  modernisieren.  An  der  Augustusbrücke, 
die  er  in  der  Kunstwelt  so  populär 
gemacht  hat,  wird  gewiss  einmal  eine 
Gedenktafel  an  ihn  erinnern.  Und  dabei 
behält  er  nach  wie  vor  jene  Frische  der 
Hand,  die  vor  zehn  Jahren  dem  mittel- 
europäischen Auge  so  wohlgetan  hat. 
Gleichzeitig  sieht  man  bei  Pisko  eine 
Sammlung  Bilder  von  Tina  Blau.  Auch 
von  diesen  kennt  man  so  manche  längst; 
aus  ihrer  guten  alten  Schindler’schen  Zeit, 
aus  dem  Schindler’schen  Prater  und 
Holland,  aus  Szolnok  an  der  Theiss.  Seither 
hat  sie  nach  einer  gewissen  Wucht  ge- 
strebt, dabei  aber  viel  Luft  verloren.  In 
der  Tat  ist  das  ihre  Schwäche  geworden. 
Die  Farbe  wirkt  oft  mehr  als  Farbenmaterial,  nicht  als  farbiger  Schein  der  Dinge.  Ihre 
jüngsten  Motive  sind  aus  dem  Oetztal  und  vom  Fusse  der  „Jungfrau“  geholt.  Da  macht  sich 
denn  der  Mangel  an  Luft  besonders  geltend.  Es  fehlt  an  Weite,  Ferne,  Grösse.  Auch  ein  auf- 
ziehendes Gewitter  am  Gardasee  wird  versucht,  nicht  ohne  Wirkung,  obgleich  dazu  doch 
eine  andere  Art  malerisches  Temperament  gehört.  In  den  grossen  und  kleinen  Blumen- 
stücken bewährt  sich  das  frauenhafte  Blumengefühl,  wie  bei  allen  Schülerinnen 
Schindlers,  der  ein  grosser  Florist  war.  An  Beobachtung  und  zierlicher  Durch- 
führung lassen  sie  nichts  zu  wünschen,  nur  fehlt  wieder  bei  grösserem  Masstabe  der 
Raum.  Bei  dem  trefflichen  Können  der  Künstlerin  wundert  man  sich  immer  wieder, 
dass  sie  nicht  recht  weiss,  was  sie  damit  anfangen  soll.  Es  Hesse  sich  damit  sehr 
Gutes  leisten. 


KLEINE  NACHRICHTEN  h» 

DIE  ENTWICKLUNG  DER  MODERNEN  BUCHKUNST  IN 
DEUTSCHLAND.*  Entwicklungsgeschichtliche  Betrachtungen  zeitgenös- 
sischer Kulturströmungen  dürfen  nicht  mit  dem  Masstabe  gemessen  werden,  den  man  an 
rein  geschichtliche  Schilderungen  anzulegen  berechtigt  ist.  Was  uns  in  solchen  Fällen,  wo 

* Otto  Grautoff,  die  Entwicklung  der  modernen  Buchkunst  in  Deutschland.  Leipzig  W.  Seemann 
Nachf.  (1902). 
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der  Autor  mit  den  Dingen, 
die  er  behandelt,  gleichsam 
mitlebt,  vor  allem  fesselt,  ist 
das  Tatsächliche,  das  Un- 
mittelbare, der  warme  persön- 
liche Anteil.  Unter  diesem 
Gesichtspunkte  vertragen  wir 
nicht  allein  so  manche  allzu 
persönliche  Auffassung,  son- 
dern sogar  auch  manche 
Unterlassung,  vorausgesetzt, 
dass  die  Richtigkeit  des  Ge- 
samtbildes nicht  allzusehr  da- 
runterleidet. Wenn  der  Autor 
es  versteht,  Ordnung  und 
Klarheit  in  die  verworrene 
Mannigfaltigkeit  vielfach  sich 
durchkreuzender  Erscheinun- 
gen zu  bringen,  wenn  es  ihm 
gelingt,  verborgene  Zusam- 
menhänge aufzuweisen,  so 
hat  er  sein  Bestes  getan,  das 
übrige  bleibt  der  Zukunft  Vor- 
behalten. Grautoff  entspricht 
nicht  nur  diesen  Anfor- 
derungen in  vollem  Masse, 
er  weiss  auch  den  Leser  für 
seinen  Gegenstand  zu  inter- 
essieren und  zu  erwärmen. 
Das  erreicht  er  besonders 
dadurch,  dass  er  jene  Künst- 
ler, die  er  als  Träger  der 
Entwicklung  in  der  modernen 
Buchkunst  ansieht,  ihrem 
Wesen  nach  feinfühlig  und 
scharf  charakterisiert  und  die 
verschiedenen  Typen  einan- 
der gegenüberstellt.  In  diesen  kurzen  und  treffenden  Beschreibungen  der  Künstlernatur  des 
einzelnen  liegt  der  geistige  Schwerpunkt  des  Buches;  wo  der  Verfasser  dagegen  von 
Schrift  und  Satz,  vom  Einband  und  der  übrigen  Ausstattung  des  Buches  zu  sprechen 
beginnt,  da  merkt  man  den  geringeren  persönlichen  Anteil  und  eine,  man  möchte  sagen 
mehr  pflichtmässige  Erledigung  der  vorliegenden  Fragen. 

Grautoff  bespricht  in  der  Einleitung  die  Buchkunst  um  das  Jahr  1880  und  schildert 
den  ganzen  künstlerischen  Jammer,  den  buchhändlerische  Spekulation  und  billiges  Protzen- 
tum  jener  Zeit  auf  dem  Gewissen  haben.  Sodann  erwähnt  er  einige  Erscheinungen  des 
Auslandes,  die  eine  Umkehr  zu  Besserem  bedeuteten  und  verweilt  namentlich  bei  den 
Engländern  und  ihrem  originellsten  und  am  modernsten  empfindenden  Büchillustrator 
Aubrey  Beardsley,  dessen  Begabung  er  hoch,  ja  ohne  Zweifel  allzuhoch,  über  die  aller 
anderen  englischen  Illustratoren  stellt.  Infolge  dieser  Bewunderung  für  Beardsley  sieht 
er  sich  genötigt,  auch  einem  stilverwandten  deutschen  Künstler,  dem  Illustrator  der 
„Barrisons“,  Thomas  Theodor  Heine  überschwengliches  Lob  zu  spenden.  Im  weiteren 
Laufe  der  Arbeit  fühlt  sich  aber  der  Autor  selbst  durch  dieses  Lob  unheimlich  bedrückt, 
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Edinburgh  1775,  rotes  Maroquin  (3/3  Grösse) 

und  entschliesst  sich  anlässlich  der  Besprechung  von  Cissarz  ehrlich  einzugestehen, 
dass  es  dennoch  scheint,  „als  seien  zum  grossen  Teile  jene  (Beardsley  und  Heine)  nur 
kranke  und  verirrte  Auswüchse  einer  gährenden  Zeit,  die  an  Widersprüchen  so  reich  ist, 
wie  keine  Epoche  zuvor“.  — Auch  bei  der  Gegenüberstellung  von  Lechter  und  Sattler  tritt 
er  mit  solcher  Entschiedenheit  für  Lechter  als  den  grösseren  Künstler  ein,  dass  es  schwer 
wird,  sich  seinem  Urteil  anzuschliessen,  denn  wenn  das  künstlerische  Gestaltungsvermögen, 
„die  Kunst  aus  Eigenem“  das  Entscheidende  ist,  dann  stehen  die  beiden  mindestens  auf 
gleicher  Höhe,  Sattler  erscheint  aber  dann  überdies  noch  als  der  weitaus  Geschmackvollere 
und  Empfindungsreichere.  Natürlich  wird  der  reformierenden  Bedeutung  der  „Jugend“, 
zu  deren  Redakteuren  der  Verfasser  gehört,  entsprechende  Beachtung  geschenkt,  ohne 
dass  des  Einflusses  vergessen  wird,  den  „Pan“  und  „Simplicissimus“  auf  die  deutsche 
Illustrationskunst  genommen.  Wenn  dabei  manchem  der  „Jugend“  nahestehenden  Künstler, 
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ler,  wie  zum  Beispiel  Fidus,  die  Lorbeerkränze  des  Ruhmes  allzu 
dicht  geflochten  werden,  so  erfüllt  es  uns  dafür  umsomehr  mit  Be- 
friedigung, wenn  der  Verfasser  gegenüber  Van  de  Velde  kaltes  Blut 
behält  und  das  grosse  Talent,  das  Berlepsch  in  dekorativer  Beziehung 
ohne  Zweifel  besitzt,  in  helles  Licht  stellt. 

Dagegen  wird  der  Mitarbeiterschaft  Österreichs  an  der  modernen 
Buchkunst  nicht  die  entsprechende  Beachtung  geschenkt.  Der  Autor 
hat  sich  zwar  durch  den  Titel  seines  Buches  gegen  diesen  Vorwurf 
scheinbar  geschützt,  aber  kann  es  überhaupt  dem  Belieben  anheim 
gestellt  werden,  Österreich  in  die  Entwicklung  deutschen  Geistes- 
lebens einzubeziehen  oder  nicht?  Nein,  ob  Österreich  mit  einbezogen 
wird  oder  nicht,  ist  in  diesem  wie  in  vielen  anderen  Fällen  nur  eine 
Frage  der  Bequemlichkeit.  — Gewiss  wird  derjenige,  der  die  Dinge 
von  Berlin,  von  München  oder  Wien  aus  betrachtet,  andere  Objekte  im 
Vordergründe  haben  und  andere  werden  in  die  Ferne  rücken,  aber 
aus  der  Bildfläche  dürfen  sie  nicht  verschwinden,  sonst  verliert  das 
Bild  an  Richtigkeit  und  damit  an  Wert.  Der  ununterbrochene  Aus- 
tausch in  der  gesamten  geistigen  Produktion  Österreichs  und  Deutsch- 
lands macht  eine  Abtrennung  auf  Grund  der  politischen  Grenzen  un- 
möglich. Man  kann  Heinrich  Lefler  und  J.  Urban,  die  noch  dazu  im 
Aufträge  der  deutschen  Reichsdruckerei  für  die  Pariser  Weltaus- 
stellung Musaeus’  Chronika  der  drei  Schwestern  illustriert  haben, 
nicht  in  wenigen  Worten  abtun.  Es  genügt  nicht,  Myrbach,  Moser 
und  Marold  nur  im  Vorübergehen  zu  nennen.  Es  geht  nicht  an,  das 
Ver  sacrum  totzuschweigen,  Czeschka,  Engelhardt,  Hoffmann, 
Schwaiger  u.  s.  w.  völlig  zu  ignorieren,  ebenso  darf  Olbrich  nicht  nach 
einzelnen  Exzessen  beurteilt  werden,  denn  er  hat  es  oft  genug  bewiesen, 
dass  sein  Talent  nicht  zur  künstlerischen  Dutzendware  gehört.  Auch 
das  darf  nicht  verschwiegen  werden,  dass  das  alphabetische  Künst- 
lerverzeichnis mit  ungewöhnlicher  Flüchtigkeit  gearbeitet  ist. 

Schliesslich  ist  noch  ein  Wort  über  die  Ausstattung  dieses 
Buches  zu  sagen.  Dass  ein  Buch,  das  die  Geschichte  der  modernen 
Buchkunst  zum  Gegenstände  hat,  selbst,  und  sei  es  auch  nur  in 
bescheidenen  Formen,  mustergiltig  auftreten  muss,  ist,  sollte  man 
glauben,  selbstverständlich.  Statt  dessen  finden  wir  auf  dem  Einbande 
zwischen  Schrift  und  Ornamentik  keineswegs  die  wünschenswerte 
Harmonie,  im  Texte  magere,  charakterlose  Typen,  ein  sehr  gewöhnliches  Papier  und 
ein  schlechtes  Verhältnis  zwischen  Satzbreite  und  Rand.  Folnesics 

RUSKINS  WEGE  ZUR  KUNST.*  Im  vierten  Bändchen  der  Übersetzung  der 
„Wege  zur  Kunst“  von  Th.  Knorr  sind  mit  einigen  Auslassungen  und  Kürzungen 
die  Vorlesungen  Ruskins  enthalten,  die  er  im  Wintersemester  1870  an  der  Universität 
zu  Oxford  gehalten  hat.  Wie  auch  sonst  bei  Ruskin  reihen  sich  allerlei  geistreiche  Einfälle 
lose  aneinander  und  erst  am  Schlüsse  erkennen  wir  das  Ziel  einer  in  mannigfachen 
Schlangenlinien  vorwärts  schreitenden  Gedankenfahrt.  Zunächst  hören  wir  von  der  Ein- 
teilung der  Künste,  dann  vom  Antrieb  zum  Kunstschaffen,  den  auch  Ruskin  auf  einen 
angeborenen  Spieltrieb  zurückführt,  der  ursprünglich  als  Nachahmungstrieb  auftritt,  im 
weiteren  Verlaufe  als  ein  Verlangen,  über  das  Geschaute  hinaus  Unsichtbares  in  feste 
Gestalt  zu  bannen,  bis  er  schliesslich  unter  Hinzutritt  ethischer  Elemente  die  höchste 
Entwicklungsstufe  erreicht,  aber  sobald  diese  ethischen  Elemente  zu  schwinden  beginnen, 

* John  Ruskin,  Wege  zur  Kunst  IV.  Aratra  Pentelici.  Vorlesungen  über  die  Grundlagen  der  bildenden 
Kunst.  Aus  dem  Englischen  übersetzt  von  Theodor  Knorr.  Strassburg,  J.  H.  Ed.  Heitz  o.  J. 
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von  seiner  Höhe  wieder 
zur  Ohnmacht  herab- 
sinkt. In  der  tiefen 
Religiosität,  die  der  Aus- 
gangspunkt von  Ruskins 
Denken  ist,  zeigt  sich 
manche  Verwandtschaft 
mit  Tolstoi  und  im 
Nachdenken  über  die 
letzten  Ziele  der  Kunst 
gelangen  beide  zu  ähn- 
lichen Resultaten.  Be- 
sonders anziehend  wirkt 
die  Wärme,  Begei- 
sterung und  schmuck- 
lose Natürlichkeit,  die 
aus  der  Abhandlung 
über  die  künstlerische 
Gestaltungskraft  spricht. 
Wir  stossen  zwar  oft 
auf  einen  im  historischen  Denken  ungeschulten  Geist  und  eine  Darstellung,  die  sich  um  die 
Resultate  wissenschaftlicher  Forschung  nicht  viel  kümmert,  schöpfen  jedoch  nichts- 
destoweniger Goldkörner  geistigen  Reichtums  aus  seinen  Ausführungen.  In  der  Vor- 
lesung: „Der  Anschluss  an  die  Natur“  behandelt  Ruskin  die  Frage  nach  den  Grenzen, 
die  der  Naturtreue  in  der  Kunst  gesetzt  sind,  und  stellt  im  allgemeinen  die  Antike  als 
mustergiltig  hierin  auf.  Die  letzte  Vorlesung  „Die  Schule  von  Athen“  beginnt  mit  einem 
höchst  anregenden  Vergleich  zwischen  griechischem  und  florentinischem  Kunstempfinden 
und  endet  mit  dem  Nachweise  der  Vorbildlichkeit  griechischen  Kunstempfindens  für  alle 
Zeiten.  — Es  kann  uns  hier  natürlich  weder  darauf  ankommen,  uns  in  eine  heute  sehr 
billige  Polemik  gegen  Ruskin  einzulassen,  noch  die  bald  dunkel,  bald  unmethodisch 
erscheinende  Art  seiner  Darstellung  zu  kritisieren.  Man  hat  sich  mit  seiner  Schreibweise 
längst  abgefunden,  und  auch  diejenigen,  die  nicht  zu  seinen  unbedingten  Bewunderern 
zählen,  verschmähen  es  nicht,  gelegentlich  aus  seiner  Lektüre  Anregung  zu  holen  und  mit 
einem  Geiste  Zwiesprache  zu  pflegen,  der  die  Frische  subjektiven  Empfindens  ebenso- 
wenig vermissen  lässt,  wie  jenes  kräftige  Sichselbstgenügen,  das  das  Kennzeichen  aller 
Kernnaturen  ist.  Folnesics 

PROF.  GERALD  MOIRA,  dessen  dekorative  Entwürfe  vor  einigen  Monaten  den 
Stoff  eines  Artikels  in  „Kunst  und  Kunsthandwerk“  bildeten,  hat  soeben  ein  Erker- 
fenster für  das  Schloss  Skibo,  den  Besitz  des  schottisch-amerikanischen  Milliardärs  Andrew 
Carnegie,  hergestellt,  welches  zu  den  schönsten  Resultaten  moderner  angewandter  Kunst 
in  England  zählt.  Die  hier  reproduzierte  Photographie  der  drei  Mittelfelder  kann  allerdings 
von  der  Schönheit  dieses  Werkes  keinen  Begriff  geben,  da  nicht  nur  die  wundervolle 
Farbenstimmung  fehlt,  welche  sich  mit  den  besten  mittelalterlichen  Kirchenfenstern 
messen  kann,  sondern  auch  die  riesigen  Dimensionen  es  unmöglich  machen,  in  dem  Atelier 
des  Künstlers  ein  zufriedenstellendes  photographisches  Resultat  zu  erzielen. 

Die  Hauptschwierigkeit  bei  dem  Entwürfe  des  Fensters  bestand  wohl  darin,  dass 
Prof.  Moira  in  den  Hauptzügen  einem  Plane  folgen  musste,  dessen  Grenzen  von 
Mr.  Carnegie  strenge  festgestellt  waren.  Und  es  bedarf  wahrlich  eines  Künstlers  ersten 
Ranges,  um  so  viele  entgegengesetzte  Motive  zu  einem  harmonischen  Ganzen  zu 
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Gerald  Moira,  Mittelstück  eines  Erkerfensters  für  Schloss  Skibo 

Das  Mittelfenster  zeigt  die  prunkvoll  gekleidete  Gestalt  des  heiligen  Gilbert,  welcher 
als  Bischof  von  Dornoch  im  Jahre  1235  Skibo  zu  seiner  Residenz  machte.  Zu  seiner  Rechten 
steht  Sigurd,  der  Däne,  der  Erbauer  des  Schlosses  im  Jahre  946,  während  die  Figur  links  den 
Herzog  von  Montrose  vorstellt,  welcher  im  Jahre  1650  im  Schlosse  Skibo  gefangen 
genommen  wurde.  Auf  den  beiden  Seitenfenstern  erscheint  eine  Ansicht  des  Schlosses 
selbst,  und  eine  Darstellung  der  armseligen  Hütte,  in  welcher  Mr.  Carnegie  das  Licht  der 
Welt  erblickte.  Darüber  ist  das  Segelschiff,  auf  welchem  der  hellerlose  Jüngling  in  die 
neue  Welt  zog,  und  vis-ä-vis  der  transatlantische  Dampfer,  welcher  den  Milliardär  in  seine 
Heimat  zurückführte.  Die  schottischen  und  amerikanischen  National-Embleme  sind  durch 
die  schottische  Distel  und  eine  typisch  amerikanische  Pflanze  vertreten.  In  der  Oberlichte 
des  Mittelfensters  erscheinen  die  verschlungenen  Initialen  des  Eigentümers  und  seiner  Frau. 

Bemerkenswert  ist  die  Art  und  Weise,  in  welcher  die  verschiedenen  Segmente  des 
farbigen  Glases  zusammengefügt  sind.  Die  Metallbänder  sind  so  angebracht,  dass  sie 
nirgends  die  Zeichnung  zerschneiden,  wie  dies  so  häufig  bei  modernen  Glasmalereien  der 
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Fall  ist.  Jede  einzelne  Linie  wird  nicht  nur  von  der  Technik  der  Ausführung,  sondern  von 
der  Komposition  selbst  gefordert.  Der  emailartige  Reichtum  der  Farben  tut  dem  Wohl- 
klang der  Stimmung  keinerlei  Abbruch  und  die  Ausführung  des  Entwurfes  ist  in  jeder 
Beziehung  von  vollendeter  Schönheit.  P.  G.  Konody 

O**  STERREICHISCHE  GESELLSCHAFT  ZUR  FÖRDERUNG  DER 
MEDAILLENKUNST  UND  KLEINPLASTIK.  Unter  diesem  Titel  kon- 
stituierte sich  in  diesen  Tagen  eine  Vereinigung  von  Künstlern  und  Kunstfreunden,  welche 
nach  dem  Muster  der  „societe  des  amis  de  la  medaille  francaise“  in  Paris  daran  geht,  all- 
jährlich 4 — 5 kleinplastische  Kunstwerke  zu  dem  Zwecke  anfertigen  zu  lassen,  dieselben  an 
die  Gesellschafts-Mitglieder  zu  verteilen  und  damit  die  inländische  Kunst  zu  fördern. 

Die  Kunstgegenstände  werden  nicht  in  den  Handel  kommen  dürfen  und  somit  all- 
einiges Eigentum  der  Gesellschaft  bleiben. 

Regierungsrat  von  Loehr  wurde  zum  Präsidenten  gewählt.  Die  Mitgliederanzahl  ist 
auf  ioo  beschränkt. 

Konkurrenz  für  leinendamast-tischzeug.  Das  Preisgericht 

der  von  der  Firma  Norbert  Langer  & Söhne  in  Wien  behufs  Erlangung  von  künst- 
lerisch eigenartigen  Entwürfen  für  weisses  Leinendamast-Tischzeug  veranstalteten  Preisaus- 
schreibung hat  am  17.  d.  M.  stattgefunden.  Der  erste  Preis  wurde  einstimmig  dem  Entwürfe 
„Sudetia“  Nr.  87  (Berthold  Franke,  Wien),  der  zweite  Preis  dem  Entwürfe  „Karnevals- 
klänge“ Nr.  43  (Paul  Thom,  Asch),  der  dritte  Preis  dem  Entwürfe  „Glaube“  Nr.  62 
(F.  H.  Radicke,  Dresden)  zuerkannt.  Sämtliche  eingelaufenen  187  Entwürfe  bleiben 
durch  acht  Tage  im  Österreichischen  Museum  (Säulenhof  und  Galerie)  ausgestellt. 


MITTEILUNGEN  AUS  DEM  K.  K.  ÖSTER- 
REICHISCHEN MUSEUM  Sfr 

CURATORIUM.  Seine  k.  u.  k.  Apostolische  Majestät  haben  mit  Allerhöchstem  Hand- 
schreiben vom  15.  v.  M.  die  Mitglieder  des  Curatoriums  des  k.  k.  Österreichischen 
Museums  Willy  Ginzkey  und  Paul  Ritter  von  Schoeller  als  Mitglieder  auf  Lebensdauer  in 
das  Herrenhaus  des  Reichsrates  allergnädigst  zu  berufen  geruht. 

WINTERAUSSTELLUNG.  Die  Winterausstellung  wurde  Montag  den  6.  Jänner 
geschlossen.  Montag  den  1.  Dezember  v.  J.  haben  Ihre  k.  u.  k.  Hoheiten  die  durch- 
lauchtigsten Frauen  Erzherzoginnen  Maria  Theresia  und  Maria  Annunciata  die  Winter- 
ausstellung mit  einem  Besuche  ausgezeichnet.  Montag  den  15.  Dezember  haben  Seine 
kaiserl.  und  königl.  Hoheit  der  durchlauchtigste  Herr  Erzherzog  Franz  Salvator  und  höchst- 
dessen  Gemalin  die  durchlauchtigste  Frau  Erzherzogin  Marie  Valerie  die  Ausstellung  be- 
sucht. Freitag  den  2.  Jänner  hat  Seine  k.  u.  k.  Hoheit  der  durchlauchtigste  Herr  Erzherzog 
Ludwig  Viktor  die  Ausstellung  besucht. 

Dritte  Preisausschreibung  für  entwürfe  kunstge- 
werblicher OBJEKTE  AUS  DEM  HOFTITELTAXFONDE. 

Der  Präsident  des  Kuratoriums  des  k.  k.  Österreichischen  Museums,  Dr.  Paul  Freiherr 
Gautsch  von  Frankenthurn,  hatte  für  den  10.  d.  M.  die  Juroren  für  die  dritte  Hof- 
titeltaxkonkurrenz  für  Entwürfe  kunstgewerblicher  Objekte  einberufen.  Die  gestellte  Auf- 
gabe war:  Entwurf  einer  Plaque  mit  der  Bestimmung,  vom  Kuratorium  des  Institutes 
solchen  Persönlichkeiten  und  Instituten  gewidmet  zu  werden,  welche  die  Ziele  des  k.  k. 
Österreichischen  Museums  in  ganz  besonderem  Masse  gefördert  haben.  Von  den  vom 
Kuratorium  gewählten  Juroren  waren  erschienen: 
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Hofrat  Benndorf,  Exzellenz  Freiherr  von  Gautsch,  Professor  Helmer,  Professor  Hynais, 
Exzellenz  Graf  Lanckoronski,  Durchlaucht  Prinz  Franz  von  und  zu  Liechtenstein,  Maler 
Moll,  Direktor  Scharff,  Professor  Unger. 

Nach  Begrüssung  der  Jury  durch  den  Präsidenten  des  Kuratoriums  Exzellenz  Frei- 
herrn von  Gautsch  wurde  Prinz  Liechtenstein  zum  Vorsitzenden  und  Exzellenz  Graf  Lanc- 
koronski sodann  zu  dessen  Stellvertreter  gewählt.  Es  waren  65  Entwürfe  eingelangt.  Den 
ersten  Preis  (2500  Kronen)  erhielt  der  Entwurf  mit  dem  Motto  „Errungen“. 

Von  der  Verleihung  des  zweiten  Preises  wurde  abgesehen  und  der  dritte  Preis 
(800  Kronen)  dem  Entwürfe  mit  dem  Motto  „Kreis  mit  1902“  zugesprochen.  Bei  Er- 
öffnung der  Kuverts  erwies  sich  als  der  mit  dem  ersten  Preise  Ausgezeichnete  der  Bild- 
hauer Wilhelm  Hejda  in  Wien,  als  der  Verfertiger  des  mit  dem  dritten  Preise  versehenen 
Entwurfes  der  Bildhauer  Josef  Groh  in  Bubenc  bei  Prag. 

Die  eingereichten  Entwürfe  sind  von  Dienstag  den  20.  d.  M.  durch  14  Tage  im  k.k. Öster- 
reichischen Museum,  Saal  VII  ausgestellt. 

VORTRÄGE  IM  K.  K.  ÖSTERREICHISCHEN  MUSEUM.  Die  Direktion 

des  k.k.  Österreichischen  Museums  veranstaltet  in  der  Zeit  vom  21.  Januar  bis  20.  März 
1903,  stets  am  Mittwoch  und  Freitag  um  8 Uhr  abends,  fünfVortragszyklen  mit  skioptischen 
Demonstrationen,  und  zwar  drei  zu  je  vier  Vorträgen  und  zwei  zu  je  drei  Vorträgen.  Die 
Teilnahme  an  diesen  Vorträgen  wird  auf  eine  bestimmte  Zahl  von  Zuhörern  beschränkt 
sein  und  kann  nur  erfolgen  auf  Grund  einer  Einschreibung,  für  welche  eine  Gebühr  von 
2 Kronen  für  jeden  Vortragszyklus  eingehoben  wird.  Die  Einschreibungen  werden  an  allen 
Wochentagen  von  9 — 12  Uhr  und  von  */a 3 — i/a5  Uhr  in  der  Kanzlei  des  Museums  ent- 
gegengenommen, und  es  werden  Karten  mit  Nummern  ausgefolgt,  welche  den  Sitzplatz 
im  Vorlesungssaale  des  Museums  bezeichnen.  Das  Programm  dieser  Vorträge  ist  folgendes: 
I.  Regierungsrat  Kamillo  Sitte,  Direktor  der  k.  k.  Staatsgewerbeschule  im  I.  Bezirke: 
Geschichte  des  perspektivischen  Zeichnens.  21.,  23.,  28.  und  30.  Januar.  II.  Dr. August  Four- 
nier,  o.  ö.  Professor  an  der  k.  k.  technischen  Hochschule:  Französische  Kulturbilder  aus 
der  Zeit  des  ersten  Kaiserreiches.  4.,  6.  und  11.  Februar.  III.  Architekt  Dr.  Max  Fabiani, 
Professor  an  der  k.  k.  technischen  Hochschule:  Unsere  Kultur  und  das  Wohnhaus.  13.,  18., 
20.  und  25.  Februar.  IV.  Regierungsrat  Dr.  Eduard  Leisching,  Vizedirektor  des  k.  k.  Öster- 
reichischen Museums:  Englische  Kunst  im  18.  und  19.  Jahrhundert.  27.  Februar,  4.  und 
6.  März.  V.  Dr.  Moriz  Dreger,  Kustos  am  k.  k.  Österreichischen  Museum,  Dozent  an  der 
Akademie  der  bildenden  Künste  und  an  der  Universität:  Der  Übergang  zur  modernen 
Kunst  in  der  späten  Antike.  11.,  13.,  18.  und  20.  März. 

Besuch  des  museums.  Die  Sammlungen  des  Museums  wurden  in  den 

Monaten  November  und  Dezember  von  37752,  die  Bibliothek  von  3984  Personen  be- 
sucht. 

Kunstgewerbeschule.  Seine  k.  und  k.  Apostolische  Majestät  haben  die 

Publikation:  „Beispiele  künstlerischer  Schrift“  von  dem  Dozenten  für  Schriftwesen 
und  Heraldik  an  der  Kunstgewerbeschule  des  k.  k.  Österreichischen  Museums,  Rudolf 
Edlen  von  Larisch  der  allergnädigsten  Annahme  für  die  k.  und  k.  Familien-Fideikommiss- 
Bibliothek  zu  würdigen  und  dem  Verfasser  aus  diesem  Anlasse  die  mit  dem  Allerhöchsten 
Bildnisse  und  Wahlspruche  gezierte  kleine  goldene  Medaille  huldvollst  zu  ver- 
leihen geruht. 

Der  Minister  für  Kultus  und  Unterricht  hat  die  Professoren  Stephan  Schwartz, 
Hermann  Klotz,  Dr.  Friedrich  Linke,  Hans  Macht  mit  der  Rechtswirksamkeit  vom 
1.  Jänner  1903  in  die  VII.  Rangsklasse  befördert. 
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LITERATUR  DES  KUNSTGEWERBES 


I.  TECHNIK  UND  ALLGEMEINES. 
ÄSTHETIK.  KUNSTGEWERB- 
LICHER UNTERRICHT 

D’ANCONA,  P.  Le  rappresentazioni  allegoriche  delle 
arti  liberali  nel  medio  evo  e nel  rinascimento. 
(L’Arte,  V,  9 — 10.) 

COMPETITION,  THE  NATIONAL,  1902.  (The  Art, 
Workers  Quarterly,  Okt.) 

NOLHAC,  Piere  de.  Madame  de  Pompadour  et  les  Arts. 
(L’Art,  1902,  Okt.) 

PAZAUREK,  G.  E.  Isochromie  und  Polychromie. 
(Mitteil,  des  Nordböhm.  Gewerbe-Museums  in 
Reichenberg,  3.) 

PUDOR,  H.  Kunstpflege  im  Hause.  (Das  Interieur, 
III,  12.) 

SAM  WIDE,  Mykenische  Götterbilder  und  Idole. 
(Mitteil.  d.  k.  deutschen  Arch.  Instituts,  Athen. 
Abt.  XXVI.  3-4.) 

SCHAEFER,  K.  Die  Bauernkunst  der  Hamburger  Vier- 
lande. ( Mitteil.  d.  Gewerbe-Mus.  zu  Bremen,  9 — 10.) 

SCHEFFLER,  K.  Ein  Weg  zum  Stil.  (Berliner  Archi- 
tekturwelt, V,  9.) 

II.  ARCHITEKTUR.  SKULPTUR. 

BENNDORF,  O.  Antike  Baumodelle.  (Jahreshefte  des 
Österr.  Archäol.  Instituts,  V,  2.,  p.  175.) 

DEARMER,  P.  The  Altar  and  its  Furniture.  (The  Art 
Workers  Quarterly,  Okt.) 

HALM,  Ph.  M.  Wettbewerb  um  einen  Monumental- 
brunnen für  Kempten.  (Kunst  und  Handwerk, 
1903,  2.) 

HARTWIG,  P.  Bronzestatuette  eines  Hoplitodromen. 
(Jahreshefte  des  Österr.  Archäol.  Institutes,  V, 
2.  p.  165.) 

KIRSCH,  J.  P.  Le  Crucifix  du  cloitre  des  Cordeliers. 
(Fribourg  artistique,  igo2,  4.) 

KOCH,  F.  Die  Kanzel  der  Stadt-  und  Hauptkirche  in 
Guben.  (Blätter  für  Architektur  und  Kunsthand- 
werk 1902,  12.) 

LÜBKE,  G.  Baudenkmäler  von  Braunschweig.  (Blätter 
für  Architektur  und  Kunsthandwerk,  1902,  11.  ff.) 

MUTHESIUS,  H.  Landhäuser  der  Architekten  J.  W. 
Bedford  und  S.  D.  Kitson  in  Leeds.  (Dekorative 
Kunst,  Dez.) 

PAHIJD,  F.  Autel  de  la  Chapelle  de  lajoux.  (Fribourg 
artistique,  1902,4.) 

PFUHL,  E.  Alexandrinische  Grabreliefs.  (Mitteil.  d.  k. 
deutschen  Arch. Instituts,  Athen.  Abt.  XXVI,  3 — 4.) 

SCHAEFER,  K.  Ein  moderner  Laden.  (Die  Buch-  und 
Kunsthandlung  Z.  A.  von  Halem  in  Bremen,  Dez.) 

Schloss  Schwaneck  im  Isartal  bei  München.  (Deutsche 
Bauzeitung,  96.  ff.) 

Schnitzarbeiten,  Spätgotische,  des  Meisters  Jacob  in 
Kuttenberg.  (Mitteil.  d.  k.  k.  Centralcommission 
III.  Folge,  I,  10. ) 

Das  neue  Stadttheater  in  Köln  (mit  Abbildungen). 
(Deutsche  Bauzeitung,  92.  ff.) 

TARSOT, L.  et  M. CHARLOT.  ThePalace  of  Fontaine- 
bleau. In-16,  96  p.  avec.  14  grav.  Paris,  Laurens. 


TESORONE,  G.  L’odierno  movimento  dell’  Arte  de- 
corativa  in  Napoli.  (Arte  ital.  dec.  e ind.,  XI,  6.) 

VOLLMOEI.LER,  K.  G.  Über  zwei  euböische  Kammer- 
gräber mit  Todtenbetten.  (Mitteil.  d.  k.  deutschen 
Arch.  Instituts,  Athen.  Abt.  XXVI,  3 — 4.) 

WATSON,  W.  R.  Scottish  Domestic  Decorations. 
(The  Studio,  Nov.) 

ZEMP,  J.  La  Rosace  de  la  tour  de  Saint-Nicolas  ä Fri- 
bourg. (Fribourg  artistique,  1902,  4.) 

III.  MALEREI.  LACKMALEREI. 
GLASMALEREI.  MOSAIK 

BEISSEL,  St.  Ein  Missale  aus  Hildesheim  und  die 
Anfänge  der  Armenbibel.  (Kunsthist.  Ausstellung 
in  Düsseldorf,  VI.)  (Zeitsch.  für  christliche  Kunst, 
XV,  9.) 

H.  L.  The  Life  and  Work  of  Sir  W.  B.  Richmond.  (The 
Art.  Journ.,  Christmas  Numb.,  1902.) 

KAHN,  G.  Jules  Cheret.  (Art  et  Decoration,  12.) 

LUCAS,  H.  Das  Mosaik  des  Aristo.  (Mitteil.  d.  k. 
deutschen  Archäol.  Instituts,  Röm.  Abt.  XVII,  2.) 

PETERSEN,  E.  Über  die  älteste  etruskische  Wand- 
malerei. (Mitteil.  d.  k.  deutschen  Archäolog.  In- 
stituts, Röm.  Abt.  XVII.  2.) 

IV.  TEXTILE  KUNST.  KOSTÜME. 
FESTE.  LEDER-  UND  BUCH- 
BINDER-ARBEITEN bO- 

HUNTER,  A.  A Flemish  Tapestry  of  the  i6th  Century. 
(The  Art  Workers  Quarterly,  Okt.) 

LEVETUS,  A.  S.  Some  modern  Austrian  Pillow  and 
Point  Lace.  (The  Studio,  Dez.) 

MORRIS,  M.  Line  Embroidery.  (The  Art  Workers 
Quarterly,  Okt.) 

STEINER,  Em.  Ein  notwendiges  Übel.  (Über  Buch- 
binden.) (Zeitschr.  für  Bücherfreunde,  Nov.) 

V.  SCHRIFT.  DRUCK.  GRAPH. 
KÜNSTE  bc~ 

BOEHM,  A.  Buchschmuck  in  Gesangbüchern  in  alter 
und  neuer  Zeit.  (Archiv  für  Buchgewerbe,  Nov., 
Dez.) 

CLEMENT-JANIN.  Richard  Ranft  und  die  farbige 
Radierung.  (Die  Graph.  Künste,  XXVI,  1.) 

DODGSON,  C.  Neues  über  Holbeins  Metallschnitte 
zum  Vaterunser.  (Mitteil,  der  Gesellschaft  für  ver- 
vielfält.  Kunst,  1903,  1.) 

HOFMANN,  J.  Zur  Technik  des  Gummidruckes.  (Mit- 
teil. des  Mähr.  Gewerbe-Museums  21  — 22,  nach 
Photogr.  Centralblatt.) 

KAHN,  G.  Siehe  Gruppe  III. 

KAUTZSCH,  R.  Die  Kunst  im  Buchgewerbe  1902. 
(Archiv  für  Buchgewerbe,  Nov. -Dez.) 

Musenklänge  aus  dem  Karlsruher  Künstlerbund. 
Mit  Bildern  und  Zierstücken  von  Schönleber,  Hein, 
Kampmann,  v.  Volkmann,  Kallmorgen,  v.  Raven- 
stein, Luntz  u.  A.  46  S.  8°.  (Neue  Buchkunst, 
Heft  5.)  Leipzig,  R.  Voigtländer.  M.  — '8o. 

VALLANCE,  A.  Designs  for  Bookplates.  (The  Studio, 
Nov.) 
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VI.  GLAS.  KERAMIK  ^ 

ARNAVON,  L.  Une  Collection  de  faTences  provencales 
(notes  d’un  amateur  marseillais).  In-4,  81  p.  et 
grav.  Paris,  Plon-Nourrit  et  Co.  Fr.  10. 
DEMAISON,  M.  Les  montures  de  vases.  (Art  et 
Decoration,  12.) 

HARTWIG,  P.  Heracles  im  Sonnenbecher.  (Mitteil.  d. 

k.  deutschen  Archäol.  Instituts,  Röm.  Abt.  XVII,  2.) 
HERTWIG,  Thilo.  Beitrag  zur  Unterglasurmaltechnik 

der  Porzellane.  (Sprechsaal,  47.) 

PAZAUREK,  G.  E.  Thüringer  Porzellan.  (Central-Blatt 
für  Glas-Industrie  und  Keramik,  586.) 

S.  L.  Aus  der  Geschichte  der  Sevres-Manufactur. 

(Sprechsaal,  50;  nach  d.  „Revue  illustree“.) 
TITTL,  C.  Moderne  Lüster-Porzellane.  (Sprechsaal,  50.) 
Weingläser  der  Firma  K.  M.  Seifert  & Co.,  Dresden. 
(Dekorative  Kunst,  Dez.) 

VII.  ARBEITEN  AUS  HOLZ. 
MOBILIEN 

German  Art  Furniture.  (The  Magazine  of  Art,  Dez.) 
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CATLING,  H.  D.  Plate  at  the  Cambridge  Colleges. 
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Sept.) 

LEITSCHUH.  Das  Reliquiar  der  heiligen  Attala  in  der 
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werken aus  Privatbesitz  im  ehemal.  Palais 
Hamilton.  166  S.  8°.  Baden-Baden,  F.  Spies. 
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dorfer Kunstausstellung.  (Dekorative  Kunst,  Okt.) 
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Grand  Palais:  Troisieme  centenaire  de  la  fon- 
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— GMELIN,  L.  Die  I.  internationale  Ausstellung  für 
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DIE  AUSSTELLUNG  DES  VEREINS  FÜR 
DEUTSCHES  KUNSTGEWERBE  IN  BERLINS^ 
VON  JEAN  LOUBIER  BERLIN..^ 


ER  Verein  für  deutsches  Kunstgewerbe  in  Berlin 
feierte  im  November  des  eben  vergangenen 
Jahres  das  Fest  des  25jährigen  Bestehens.  Einer 
Anregung  seines  Vorstandes  folgend,  tat  er 
das  nicht  in  der  gewohnten  Weise  durch  eine 
Festversammlung  mit  Festreden  und  festlichem 
Gelage,  sondern  durch  eine  öffentliche  Aus- 
stellung von  Werken  seiner  Mitglieder.  Diese 
Ausstellung  hat  im  November  und  Dezember 
in  den  alten  Räumen  der  königl.  Akademie 
der  Künste  Unter  den  Linden  stattgefunden. 

Es  lag  von  vornherein  in  der  Absicht  der  Leiter  der  Ausstellung,  nicht 
eine  möglichst  grosse  Zahl  von  Arbeiten  der  Mitglieder  des  Vereins  aus- 
zustellen, denn  das  hätte  ungefähr  dem  gleichkommen  müssen,  was  man 
um  die  Weihnachtszeit  in  den  Schaufenstern  und  Läden  der  Reichshauptstadt 
zu  sehen  bekommt,  sondern  man  wollte  sich  auf  eine  gute  Auswahl  be- 
schränken und  nur  künstlerisch  wertvolle  Arbeiten  der  Mitglieder  zur  Schau 
bringen.  Ebenso  grossen  Wert  legte  man  aber  darauf,  der  Ausstellung  ein 
würdiges  und  der  festlichen  Veranlassung  entsprechendes  Gewand  zu  geben; 
die  einzelnen  auseinanderfallenden  Ausstellungsobjekte  sollten  durch  ein  ein- 
heitliches künstlerisches  Arrangement  zusammengefasst  werden. 

Man  weiss  heutzutage,  wie  viel  eine  von  künstlerischen  Gesichtspunkten 
geleitete  Aufstellung  nicht  nur  für  den  Gesamteindruck  einer  Schaustellung, 
sondern  auch  für  die  rechte  Wirkung  der  einzelnen  ausgestellten  Stücke 
bedeutet.  Die  Zeit,  wo  man  Ausstellungen,  auch  Kunstausstellungen,  in  kahlen 
öden  Räumen  veranstalten  durfte,  ist  vorüber,  man  erwartet  heute,  dass 
jeder  Raum  nach  Möglichkeit  für  die  zur  Ausstellung  kommenden  Gegen- 
stände eigens  hergerichtet  wird,  dass  Ausstellungsraum  und  Ausstellungs- 
objekt zu  harmonischem  Zusammenklang  abgestimmt  werden.  Die  Kunst- 
salons der  Grosstädte  und  die  Kunstausstellungen  in  Wien,  Paris,  Dresden, 
München,  Darmstadt  haben  in  den  letzten  Jahren  das  Publikum  bereits 
daran  gewöhnt,  bei  Ausstellungen  ein  künstlerisches  Arrangement  als  selbst- 
verständlich vorauszusetzen. 

Der  Verein  für  deutsches  Kunstgewerbe  übertrug  die  künstlerische 
Anordnung  und  die  Raumdekoration  seiner  Ausstellung  in  glücklicher  Wahl 
dem  Architekten  Professor  Alfred  Grenander,  Lehrer  an  der  Unterrichts- 
anstalt des  Berliner  Kunstgewerbe-Museums.  Dieser  Künstler  hat  sich  mit 
voller  Hingabe  an  die  Arbeit  gemacht  und  unter  schwierigen  Verhältnissen 
einen  guten  Erfolg  erzielt.  Eine  grosse  Schwierigkeit  bestand  für  ihn  darin, 
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Ausstellung  des  Vereins  für  deutsches  Kunstgewerbe  in  Berlin,  Erster  Hauptsaal, 
Dekoration  von  Baumeister  Alfred  Grenander 


dass  er  mit  Kräften  arbeiten  musste,  die  sich  zu  solcher  Arbeit  vorher  noch 
nie  zusammengeschlossen  hatten.  Er  hat  persönlich  viel  dazu  beigetragen, 
die  drei  im  Kunstgewerbe  schaffenden  Faktoren,  die  Künstler,  Handwerker 
und  Industriellen  für  diese  Ausstellung  zu  gemeinsamer  Tätigkeit  anzuregen. 
Die  andere,  noch  schwierigere  Aufgabe,  die  mittelmässigen  Arbeiten  der 
Vereinsmitglieder  auf  das  äusserste  Maass  einzuschränken  und  die  minder- 
wertigen ganz  auszuschliessen,  ist  noch  nicht  vollkommen  gelungen,  und 
das  war  auch  hier,  wo  es  sich  um  eine  erste  Ausstellung  des  Vereins 
handelte,  nicht  zu  erwarten.  Dennoch  enthielt  die  Ausstellung  so  viel  des 
Guten  und  Neuen,  dass  sie  für  das  Berliner  Kunstgewerbe  von  Bedeu- 
tung war. 

In  einer  Hinsicht  hatte  der  leitende  Künstler  der  Ausstellung  freie  Hand, 
er  konnte,  da  das  alte  Akademiegebäude  dem  Abbruch  verfallen  ist,  mit  der 
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Dekoration  der  Wände  und  Decken  frei  schalten.  So  hat  Professor  Grenander 
dem  Eingang  des  Gebäudes  einen  Portalbau  vorlegen  können,  der  die  Vor- 
übergehenden in  beredter  Formensprache  auf  die  neuzeitliche  Veranstaltung 
in  den  alten  Räumen  aufmerksam  machte  und  doch  in  seinen  ruhigen  Linien 
und  kräftigen  Maassen  sich  den  Formen  der  alten  Fassade  anpasste.  Den 
Eintretenden,  der  die  kahlen,  weissen  Wände  des  Flures  und  des  Treppen- 
hauses von  früherher  kannte,  überraschte  die  stimmungsvolle  Farbigkeit 
einer  neuen  Bemalung  in  Blau  und  Grün  von  R.  Böhland. 

Durch  ein  schweres,  vergoldetes  Portal,  nach  Grenanders  Entwurf  vom 
Bildhauer  Robert  Schirmer  ausgeführt,  betritt  man  den  ersten  Hauptsaal. 

Hier  hat  Grenander  durch  eine  neue  Bekleidung  der  Wände  und  eine 
eingebaute  Decke  einen  vornehmen  Festraum  in  Weiss  und  dunklem  Gold 
geschaffen.  In  die  weissen  Holzpfeiler,  Bankgestelle,  Wandetageren  und 
Postamente  sind  bronzene  Reliefs  von  Walter  Schmarje  eingelassen.  Die 
Wand  gegenüber  dem  Eingang  nimmt  ein  grosser  Wandbrunnen  in  Mosaik 
von  Max  Koch  ein.  Über  den  Bänken  an  der  Eingangswand  sind  dekorative 
Wandgemälde  von  Rebel  angebracht.  Eine  Ecke  des  Saales  gibt  Abb.  i 
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wieder.  Ausgestellt  sind  auf  den  Wandetageren  und  Postamenten  kleine 
Bronzen  und  Porzellanvasen  und  in  vier  freistehenden  Vitrinen  Goldschmiede- 
arbeiten. 

Den  weiträumigen  zweiten  Hauptsaal  am  anderen  Ende  der  Ausstellung 
hat  Grenander  durch  einen  luftigen,  vielfach  durchbrochenen  Holzeinbau  in 
zwei  ungleiche  Hälften  gegliedert.  Durch  einen  grossen  figürlichen  Wand- 
fries von  Richard  Guhr,  durch  einen  Wandbrunnen  und  zwei  steinerne  Ruhe- 
bänke ist  diesem  grössten  Raum  der  Ausstellung  ein  monumentaler  Charakter 
verliehen  worden.  Sehr  hübsch  ist  besonders  eine  der  beiden  Bänke  aus 
gelblichem  Stein,  die  Schmarje  in  schweren,  nur  wenig  bewegten  Formen 
sehr  glücklich  aus  einem  Stück  modelliert  hat.  Von  dem  Hintergründe  aus 
blauem  und  grauem  Mosaik  hebt  sich  als  oberer  Abschluss  der  Bank  ein 
Marmorrelief  desselben  Künstlers  wirkungsvoll  ab. 

Die  übrigen  Ausstellungsräume  sind  durch  Zwischenwände  und  Ein- 
bauten äusserst  geschickt  in  dreissig  kleinere  Zimmer  und  Gänge  eingeteilt 
worden.  Dadurch  ist  sowohl  für  die  Zimmereinrichtungen  und  einzelne 
Möbel,  als  auch  für  die  Hausgeräte  und  kleineren  kunstgewerblichen  Gegen- 
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stände  nach  Möglichkeit  der  Platz  geschaffen  worden,  wo  sie  zu  rechter 
Wirkung  kommen  können.  Mit  geschmackvollen  gewebten  und  gestickten 
Vorhängen,  durch  bunte  Glasfenster,  unter  denen  die  vortrefflichen  Glas- 
malereien von  Adolf  Eckhardt  hervorgehoben  seien,  durch  Wandgemälde 
und  gerahmte  Bilder  und  zum  Teil  ausgezeichnete  elektrische  Beleuchtungs- 
körper ist  das  Bild  wohnlicher  Interieurs  verstärkt  worden.  Von  den 
Beleuchtungskörpern  sind  die  Deckenkronen,  Wandarme  und  Tischlampen 
für  elektrisches  Licht  von  Walter  Ortlieb,  ausgeführt  von  Julius  Lennhoff, 
von  den  Stickereien  die  Arbeiten  der  Damen  Anna  Chales  de  Beaulieu, 
Hermine  Bartesch  und  Klara  Möller-Coburg  besonders  zu  erwähnen. 

Die  vollständigen  Zimmereinrichtungen  nahmen,  wie  es  bei  kunst- 
gewerblichen Ausstellungen  die  Regel  ist,  das  meiste  Interesse  in  Anspruch. 

Von  selbständigen  künstlerischen  Leistungen  möchte  ich  in  erster  Linie 
die  beiden  Innendekorationen  des  jungen  Architekten  Max  Salzmann 
erwähnen.  Ganz  besonders  gelungen  scheint  mir  die  nach  seinem  Entwurf 
von  Blankenburg  und  Schnabel  in  hellem  Holz  ausgeführte  Bibliothekwand. 
Sie  stellt  eine  glückliche  Verbindung  von  Wandsofa,  Tisch  und  Bibliothek- 
schränken vor.  Die  ruhigen  Formen  entsprechen  der  Bestimmung  des 
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Ausstellung  des  Vereins  für  deutsches  Kunstgewerbe  in  Berlin,  Zimmer  einer 
jungen  Dame  von  Architekt  A.  Biberfeld 


Raumes.  In  die  Mittelnische  mit  den  beiden,  durch  ein  kleines  Tischchen 
getrennten,  festen  Wandsitzen  ist  sehr  geschickt  ein  dekoratives  Wandbild 
vom  Maler  A.  Eckhardt  eingefügt.  Die  ganz  vortreffliche  Landschaft  ist  von 
Frau  Eckhardt  in  Applikationsstickerei  ausgeführt  und  für  diese  Technik 
sehr  gut  stilisiert.  Freilich  würde  sie  an  anderer  Stelle,  wo  man  nicht  so  nahe 
an  das  Bild  herantreten  kann,  noch  besser  wirken. 

Die  andere  Wanddekoration  von  Max  Salzmann  bildet  einen  Teil  eines 
Privatkontors.  Sie  ist  von  Siebert  und  Aschenbach  in  schön  geflammtem, 
matt  poliertem,  hellem  Akazienholz  ausgeführt.  Die  Wand  fasst  einen 
Schrank  und  zwei  schmale  verschliessbare  Fächer  zusammen,  und  in 
die  Ecke  ist  eine  Sitzbank  eingefügt.  Tisch  und  Stühle  sind  in  schlichten 
Formen  gefällig  und  bequem.  Nur  die  in  die  Wände  eingelassenen  Ver- 
zierungen müssten  einheitlicher  sein.  Das  grosse  etwas  gespensterhafte 
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Ausstellung  des  Vereins  für  deutsches  Kunstgewerbe  in  Berlin,  Privatkontor,  entworfen  in  der 

„Steglitzer  Werkstatt“ 


Dürer-Relief  passt  ganz  und  gar  nicht  zu  den  stark  hervortretenden  blau- 
weissen  Kinderreliefs  über  der  Bank.  Sehr  gut  dagegen  sind  die  in  Holz  ein- 
gelegten Querfüllungen  mit  Ansichten  von  Fabrikanlagen.  Den  oberen  Teil 
der  Nische  nimmt  eine  dekorative  Wandmalerei  von  Stefan  Simionescu  ein. 

Eine  schön  gegliederte  und  farbig  gut  zusammengehende  Kaminwand 
hat  Grenander  ausgestellt.  Der  Kamin  von  graublauem  Marmor  ist  von 
je  drei  schlanken  Pfeilern  aus  Bronze  flankiert.  Das  bronzene  Ziergitter  ist 
schön  gemustert,  in  den  unteren  Teil  des  Mahagonigetäfels  zu  den  Seiten 
des  Kamins  sind  rötlich-braune  Fliesen  eingelegt.  Den  Kamin  krönt,  in  einem 
Mahagonirahmen,  eine  stimmungsvolle  märkische  Landschaft  von  F.  Geyer, 
einem  Mitglied  des  „Märkischen  Künstlerbundes“.  Nach  Grenanders  Zeich- 
nungen hat  ferner  der  Kunsttischler  Karl  Müller  zwei  sehr  schöne  Einzel- 
möbel aus  grauem  Holz  mit  roten  Intarsien  gearbeitet,  einen  hohen  Lehnstuhl 
und  einen  Zierschrank  in  geradlinigen  ernsten  Formen. 

Die  Möbelfabrik  von  W.  Kümmel  hat  ein  Wandsofa  nach  dem  Entwurf 
von  Fritz  Sauvage  ausgeführt.  Der  Umbau  des  Sofas  ist  aus  grün- 
gebeiztem Eichenholz  gearbeitet.  Die  hohen  Seitenpfosten  sind  als  Schränke 
gebildet  und  mit  sehr  wirkungsvollen  Einlagen  von  buntem  Tiffanyglas 
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verziert.  Die  Wand  über 
dem  Sofa  istwieder  mit  einer 
ausgezeichneten  Landschaft 
des  „Märkischen  Künstler- 
bundes“ geschmückt. 

Der  Baumeister  Alfred 
Altherr  hat  für  die  Möbel- 
fabrik von  W.  Dittmar  ein 
Damenzimmer  entworfen, 
das  in  hellem  Holz  mit 
schmalen  Einlagen  von 
dunklerem  Holz  und  Perl- 
mutter und  hellblauen  Be- 
zügen ausgeführt  ist. 

„Zimmer  einer  jungen 
Dame“  nennt  der  Architekt 
A.  Biberfeld  ein  zart  in  rosa, 
weiss  und  blau  gestimmtes 
Zimmer.  Die  rosa-weissen 
Wände  mit  ihrem  Bild- 
schmuck, die  hellen  Möbel 
mit  hellblauen  Bezügen,  die 
lichten  Fenstervorhänge,  der 
Bücherschrank  mit  seinem 
Inhalt  und  die  aufgestellten 
Ziergegenstände  verleihen 
dem  Zimmer  in  der  Tat  ganz 
den  Charakter  eines  Wohn- 
raumes  für  eine  junge  Dame. 
Besonders  hübsch  ist  der  Sitz  an  dem  breiten  Fenster  mit  hoher  Brüstung. 
Nur  die  Form  des  Schreibtisches  mit  den  abgerundeten  Ecken  will  mir  ein 
wenig  gekünstelt  erscheinen. 

Von  der  Kunsttischlerei  Kimbel  & Friedrichsen  sehen  wir  ein  elegantes 
Zimmer  mit  Dekorationen  im  japanisierenden  Geschmack. 

Einige  der  bekanntesten  Berliner  Firmen  wie  Hermann  Gerson,  Flatow 
& Priemer,  J.  Groschkus,  Julius  Zwiener,  Ferd.  Vogts  & Co.  haben  Zimmer- 
einrichtungen in  den  alten  Stilarten,  zum  Teil  mit  grossem  Pomp,  ausgestellt, 
tüchtige  Arbeiten,  die  indes  von  dem  Landläufigen  nicht  abweichen  und  die 
Kunst  der  Inneneinrichtung  nicht  vorwärts  bringen. 

An  alledem  vorüber  gelangt  man  in  einen  unscheinbaren,  kleinen  Raum, 
den  die  zu  der  „Steglitzer  Werkstatt“  vereinigten  jungen  Künstler  Ehmcke, 
Belwe  und  Kleukens  mit  erlesenem  Geschmack  als  Privatkontor  eingerichtet 
haben.  Man  sieht,  dass  sich  auch  in  der  Innendekoration,  mit  wenig 
äusseren  Mitteln,  in  schlichten  Formen  künstlerisch  Ausgezeichnetes  erreichen 


Ausstellung  des  Vereins  für  deutsches  Kunstgewerbe  in  Berlin, 
Schreibschrank  von  F.  H.  Ehmcke 
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Ausstellung  des  Vereins  für  deutsches 
Kunstgewerbe  in  Berlin,  Petroleumlampe 
von  F.  W.  Kleukens 


Ausstellung  des  Vereins  für  deutsches 
Kunstgewerbe  in  Berlin,  Goldfischschale 
von  Wernekinck 


lässt.  Die  Möbel  sind  in  dunkel  gebeiztem  Eichenholz  mit  ornamentalen 
schwarzen  Intarsien  ausgeführt.  Die  ganze  reizvolle  Inneneinrichtung,  die 
sich  von  stark  bewegten  Linien  ganz  frei  hält,  zeigt,  dass  man  modern  sein 
kann,  ohne  von  der  viel  besprochenen  geschwungenen  Linie  Gebrauch  zu 
machen.  Einige  Konstruktionsfehler  an  den  Möbeln  werden  die  jungen 
Künstler  bei  längerer  Praxis  auf  diesem  Gebiete  bald  vermeiden  lernen. 

Ausserdem  haben  die  Künstler  der  „Steglitzer  Werkstatt“  eine  vor- 
treffliche Petroleumlampe  in  Messing  und  verschiedene  elektrische  Steh- 
lampen und  Kronleuchter  (von  F.  W.  Kleukens)  und  ganz  hervorragend 
gute  Akzidenzdrucksachen  aus  ihrer  eigenen  Druckerei  ausgestellt. 

An  Werken  der  Kleinplastik  hat  die  Ausstellung  eine  ganze  Anzahl  von 
tüchtigen  Arbeiten  älterer  und  jüngerer  Berliner  Bildhauer  ans  Licht 
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Ausstellung  des  Vereins 
für  deutsches  Kunstge- 
werbe in  Berlin,  Hutnadel 
von  W.  Lucas  v.  Cranach 


Ausstellung  des  Vereins  für  deutsches 
Kunstgewerbe  in  Berlin,  Broche  von  W.  Lucas 
von  Cranach 


gebracht,  Arbeiten  von  Schmarje,  Schauss,  Höring,  Friling,  Jamaer  und 
Wernekinck.  Von  letzterem  rührt  eine  köstliche  Goldfischschale  in  Bronze 
und  Marmor  her.  Auf  den  Rändern  des  Beckens  hocken  zwei  Marabus,  die  in 
ihrer  philosophischen 
Gelassenheit  auf 
den  Wasserspiegel 
schauen.  Das  höl- 
zerne Postament  für 
die  Fischschale  haben 
Siebert&  Aschenbach 
nach  Entwurf  des  vor- 
her genannten  Max 
Salzmann  ausgeführt. 

Eine  besondere 
Überraschung  für  die 
Besucher  der  Ausstellung  bildeten  die  in  einer  Vitrine  des  ersten  Hauptsaales 
zum  ersten  Male  vorgeführten  ganz  eigenartigen  Goldschmiedearbeiten  des 
Bildhauers  und  Malers  W.  Lucas  von  Cranach,  ausgeführt  von  Gebrüder 
Friedländer.  Nach  der  Art  der  alten  Goldschmiede  der  Renaissance  hat 
Cranach  sein  Hauptaugenmerk  auf  eine  glückliche  Verwendung  des  Materials 
an  Perlen  und  edlen  Steinen  gerichtet.  Wie  bei  jenen  richtet  sich  bei  ihm  die 
Gestalt  eines  Schmuckstückes  zumeist  nach  der  natürlichen  Form  und  Farbe 
des  edlen  Materials.  So  bildet  er  aus  Perlen,  je  nach  ihrer  zufälligen  Form 
den  Leib  einer  Eule,  den  Flügel  eines  Schwans,  den  Körper 
eines  Tintenfisches,  den  Blütenkelch  einer  Orchidee.  Aber 
die  Perle  und  der  Edelstein  ist  ihm  nicht  alles,  ebenso  wichtig 
ist  ihm  die  edle  Fassung  in  Gold.  Er  verwendet  das  Gold 
teils  in  seiner  natürlichen  reinen  Farbe,  teils  durch  verschiedene 

Legierungen  getönt.  Reichere 
Farbenwirkungen  weiss  er 
durch  Email  oder  durch  einen 
galvanischen  Farbenauftrag, 
der  wie  ein  leichter  Hauch  auf 
dem  Golde  liegt,  zu  erzielen. 

Die  Farben  bilden  einen 

Ausstellung  des  Vereins  für  deutsches  Kunst-  HaUptfeiZ  Seiner  Arbeiten, 
gewerbe  in  Berlin,  Schnalle  von  W.  Lucas  von  Seine  Motive  nimmt  Cranach 

Cranach  überall  her,  aus  der  Pflanzen- 

welt und  dem  Tierreiche,  und 
diese  Motive  gestaltet  er  zu  Schmuckgegenständen  aller  Art, 

Broschen,  Anhängern,  Gürtelschnallen,  Busennadeln,  Haar- 
und  Hutnadeln,  zu  Stock-  und  Schirmgriffen  und  Ringen.  Als  besonders  reiz- 
volle Stücke  seien  erwähnt:  eine  Brosche,  in  der  ungewöhnlich  lange  schmale 
Perlen  wie  die  Früchte  der  Bananen  zusammengefügt  sind,  ein  Anhänger 


Ausstellung  des 
V ereins  für  deutsches 
Kunstgewerbe  in 
Berlin,  Anhänger  von 
W.  Lucas  von 
Cranach 


55 


und  eine  Schnalle  mit  Blättern  und 
Früchten  des  wilden  Weins,  eine 
Haarnadel  in  Gestalt  eines  schön 
gefärbten  Alpenveilchens  und  ein 
goldener  Schirmgriff  in  Gestalt  eines 
Pelikans,  auf  dessen  Herz  wunde  ein 
wie  ein  Blutstropfen  geformter 
leuchtender  Rubin  sitzt.  Ein  überaus 
kostbarer  Kopfschmuck  aus  Bril- 
lanten, der  die  Stirn  überziehend, 
an  den  Schläfen  in  einer  Clematis- 
Blüte  endigt,  wird  an  dem  schönen 
Kopfe  der  bekannten  Mädchenbüste 
im  Museum  von  Lille  veran- 
schaulicht. Ein  herrliches  Medusen- 
haupt hat  der  Künstler  aus  Opal, 
Jaspis,  Nephrit  und  Olivin  gebildet. 
An  Gefässen  sind  nach  seinen  Ent- 
würfen zwei  geschliffene  Kristall- 
kannen ausgeführt,  deren  Henkel 

Ausstellung  des  höchst  originell  das  eine  Mal  aus 
Vereins  für  dem- einem  Tannenzweig,  das  andere 


werbe  in^ertin  ^al  aUS  einem  Tau  gebildet  sind,  Ausstellung  des  Vereins  für  deutsches 
Schirmgriff  von  Und  eine  Garnitur  von  kleinen  Zier-  Kunstgewerbe  ln  Berlin,  Mädchen  von 
W.  Lucas  von 
Cranach 


Lille,  Kopfschmuck  von  Lucas 

gläsern,  deren  Kelche  auf  stark-  cranach 

bewegten  Schlangenleibern  ruhen. 

Gediegene  und  geschmackvolle  Schmucksachen  sind  auch  in  den  Glas- 
schränken der  Goldschmiede  Emil  Lettre  und  Hugo  Schaper  zu  sehen. 

Die  königliche  Porzellanmanufaktur  in  Berlin  tritt  zum  ersten  Male 
mit  den  neuesten  Erzeugnissen  ihrer  Fabrik  hervor.  Es  sind  Porzellan- 
gefässe  von  Theo  Schmuz-Baudiss,  ihrem  jüngst  gewonnenen  künst- 
lerischen Mitarbeiter.  Wir  lernen  an  ihnen  eine  neue,  von  dem  Direktor 
der  Manufaktur,  Geheimrat  Heinecke  erfundene  Porzellanmasse  kennen, 
die  eine  neue  Palette  von  Unterglasurfarben  zulässt.  Schmuz-Baudiss  hat 
diese  Gefässe,  Ziervasen  und 
Blumenkübel  entworfen  und 
eigenhändig  geformt  und 
bemalt.  Er  hat  sie  auf  der 
Töpferscheibe  glatt  gedreht 
und  erst  am  oberen  Rande 
mit  der  Hand  freier  gestaltet, 
teils  eingedrückt,  teils  aus- 
gebogen, auch  hin  und  wieder 

. . . . Ausstellung  des  Vereins  für  deutsches  Kunstgewerbe  in  Berlin, 

ein  Wenig  plastisch  verziert.  Porzellangefäss  von  Theo  Schmuz-Baudiss 
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Diesem  Prinzipe  der  Formengebung  entspricht  das  Prinzip  der  farbigen 
Bemalung:  unten  sind  die  Gefässe  unbemalt  geblieben  und  zeigen  den 
schönen  weissen  Ton  des  glasierten  Porzellans.  Die  Bemalung  in  den 
weichen  Tönen  der  Unterglasurfarben  beginnt  erst  ungefähr  in  der  Mitte 
der  Gefässe  und  wird  nach  oben  zu  intensiver  und  leuchtender.  Pflanzen 
und  Fische  im  Wasser  geben  die  Motive  der  Bemalung.  Schmuz-Baudiss 
hat  auch  versucht,  in  leicht  hingehauchten  Farben  landschaftliche  Motive 
auf  die  Wölbung  seiner  Gefässe  zu  malen,  die  in  duftigen  Tönen  in  das 
Weiss  des  Porzellans  übergehen. 

Diese  ersten  Proben  des  Künstlers  aus  seiner  neuen  Tätigkeit  an  der 
Berliner  Porzellanmanufaktur  lassen  erwarten,  dass  es  ihm  gelingen  wird, 
die  Erzeugnisse  des  alten  bewährten  Kunstinstitutes  um  neue  Formen  und 
um  neue  Dekors  glücklich  zu  bereichern. 

Die  von  dem  Maler  Alfred  Mohrbutter  entworfenen  und  von  Fräulein 
P.  A.  Winker  und  dem  Kaufhaus  Hermann  Gerson  ausgeführten  Reform- 
kostüme lassen,  so  hübsch  ihre  Farbenzusammenstellungen  sind,  doch 
erkennen,  dass  eine  entwicklungsfähige  Form  für  eine  gesundheitszuträg- 
liche und  ästhetische  Umgestaltung  der  Frauenkleidung  im  ganzen  noch 
nicht  gefunden  ist. 

Aus  dem  hier  Gesagten  und  aus  den  abgebildeten  Stücken  lässt  sich, 
glaube  ich,  erkennen,  dass  die  Ausstellung  viel  Gutes,  in  frischem  Geiste 
Geschaffenes  enthielt,  und  dass  der  Berliner  Verein  für  deutsches  Kunst- 
gewerbe mit  Genugtuung  auf  seine  erste  öffentliche  Ausstellung  zurück- 
blicken darf. 


Ausstellung  des  Vereins  für  deutsches  Kunstgewerbe  in  Berlin,  Porzellangefässe 
von  Theo  Schmuz-Baudiss 
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DER  NEUBAU  DES  BAYERISCHEN  NATIONAL- 
MUSEUMS* S«*  VON  JOS.  FOLNESICS -WIENS«* 

LS  eine  der  bedeutsamsten  aber  zugleich  schwie- 
rigsten Aufgaben,  die  der  Architekt  des  XIX.  Jahr- 
hunderts zu  lösen  hatte,  stellt  sich  der  Bau  eines 
Kunstmuseums  dar.  Wie  der  Gedanke  eines 
solchen  Institutes,  als  der  eines  wissenschaftlich 
geordneten  und  allgemein  zugänglichen  Archivs 
kunstgeschichtlicher  Denkmäler,  im  Gegensätze 
zu  den  bis  zu  Anfang  des  vorigen  Jahrhunderts 
bestehenden  Kunst-  und  Raritätenkammern  an 
fürstlichen  Höfen,  neu  war,  so  war  auch  der 
Museumsbau  ohne  Vorbild  in  der  Vergangenheit. 
Und  wie  sich  die  Museumsidee  von  Generation  zu  Generation  in  Überein- 
stimmung mit  der  zunehmenden  Geschichtskenntnis  immer  voller  und  reicher 
entwickelte,  so  war  auch  der  bauliche  Organismus  beständigen  Erweiterungen 
und  Verbesserungen  unterworfen.  Trotz  ununterbrochen  fortschreitender 
Entwicklung  vom  Bau  des  britischen  Museums,  den  Smirkes  1823  in  Angriff 
nahm,  bis  zu  den  Schöpfungen  von  Gull  in  Zürich  und  Seidl  in  München 
wird  aber  niemand  sagen  können,  dass  wir  bereits  auf  einem  Höhepunkt  der 
Bewegung  angelangt  sind.  Wir  wissen  wohl  heute,  was  wir  von  einem  Museum 
verlangen,  aber  es  wurde  noch  keines  gebaut,  das  allen  Anforderungen 
vollkommen  genügt  hätte.  Wunsch  und  Erfüllung  zeigen  noch  allerlei  Inkon- 
gruenzen. Der  ziemlich  komplizierte  Organismus  eines  modernen  Kunst- 
museums ist  nicht  leicht  in  vollkommene  Harmonie  zu  bringen.  Er  gipfelt 
in  der  Berücksichtigung  dreier  verschiedener  Aufgaben:  der  des  Sammelns 

* Der  Neubau  des  Bayerischen  National-Museums  in  München.  Herausgegeben  mit  Genehmigung  des 
königl.  Staatsministeriums  des  Innern  für  Kirchen-  und  Schulangelegenheiten.  München,  Verlagsanstalt 
F.  Bruckmann  A.-G.  1902. 
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Bayerisches  Nationalmuseum  in  München,  Gesamtansicht  des  Hauptbaues 


und  Konservierens,  der  wissenschaftlicher  Arbeit  und  der  der  Ausgestaltung  zu 
einem  ästhetischen  Bildungsmittel.  Jede  dieser  Aufgaben  stellt  an  das  Haus 
eine  ganze  Reihe  verschiedener  Anforderungen,  und  je  nachdem  der  einen 
oder  der  anderen  Aufgabe  grössere  Bedeutung  beigelegt  wurde,  haben  Bau 
und  Anlage  bestimmte  Veränderungen  erfahren.  Stets  lag  die  grösste 
Schwierigkeit  darin,  allen  drei  Richtungen  in  gleicher  Weise  gerecht  zu 
werden.  Das  Sammeln  war  natürlich  in  der  Gründungsperiode  der  Museums 
die  wichtigste  Aufgabe,  da  es  die  Vorbedingung  des  Konservierens  bildet. 
So  lange  die  einzelnen  Fachgruppen  nicht  zu  umfassenden  Sammlungen  aus- 
gebildet waren,  die  nach  gegenständlicher  und  entwicklungsgeschichtlicher 
Richtung  in  sich  abgeschlossene  Gesamtbilder  darstellten,  konnte  ein 
Organismus  wie  der  eines  modernen  Museums  nicht  entstehen.  Man  musste 
sich  mit  der  Anordnung  regelmässiger,  viereckiger  Ausstellungssäle  begnügen, 
die  im  Innern  eine  grosse  Freiheit  in  der  Aufstellung  zuliessen,  eine  ziemlich 
gleichmässige  dekorative  Ausstattung  verlangten  und  denen  nach  aussen 
symmetrische  Bauten  wie  die  in  Berlin  und  Wien  entsprachen.  Diese  Art  der 
Anlage  begünstigte  auch  die  wissenschaftliche  Arbeit,  denn  diese  wird  bedingt 
durch  eine  gewisse  Beweglichkeit  der  einzelnen  Objekte  und  durch  keine  zu 
grosse  Gebundenheit  an  ästhetische  Forderungen  hinsichtlich  der  Gesamt- 
wirkung einzelner  Gruppen  und  ganzer  Säle.  Der  den  Sammlungen  und  ihren 
einzelnen  Bestandteilen  innewohnende  historische  Gedanke  durfte  nicht 
gestört  werden,  ein  Zuwachs  sollte  nicht  grosse  Änderungen  in  der  Aufstel- 
lung nötig  machen.  Wie  viel  nun  auch  sowohl  hinsichtlich  des  Sammelns  wie 
in  Bezug  auf  wissenschaftliche  Arbeit  zu  tun  übrig  bleibt,  so  darf  man  doch 
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behaupten,  dass  das  XIX.  Jahrhundert  beide  Aufgaben  bis  zu  einem  Punkte 
gefördert  hat,  an  dem  ein  kurzes  Ausruhen  gestattet  ist.  Diese  augenblick- 
liche Rast  wird  nun,  einem  Zuge  der  Zeit  folgend,  dazu  benützt,  um  dem 
Leben  zu  dienen,  und  das  was  wissenschaftlich  festgestellt  wurde,  in  grossen 
Zügen  der  Allgemeinheit  noch  fasslicher  und  eindrucksvoller  vorzuführen, 
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als  es  bisher  der  Fall  war.  Daher  geht  das  Streben  dahin,  in  einem  Museum 
kunstgeschichtliche  Gesamtbilder  aufzustellen,  sie  in  historischer  Reihenfolge 
anzuordnen  und  auf  diese  Weise  den  Besucher  rasch  und  in  übersichtlichster 
Weise  über  das  ästhetische  Empfinden  bestimmter  Kunstperioden  zu  belehren. 

Der  Akzent  ruht  nicht  mehr  auf  dem  einzelnen  Objekt,  das  nur  ein 
interessantes  Detail  innerhalb  des  Kulturbildes  darstellt,  sondern  auf  dem 
zu  einem  geschlossenen  Zeitbilde  gestimmten  Ganzen.  Gerne  erinnert  man 
sich  dabei  der  Worte  Goethe’s:  „Übrigens  ist  mir  Alles  verhasst,  was  mich 
bloss  belehrt,  ohne  meine  Tätigkeit  zu  vermehren  oder  unmittelbar  zu  beleben.“ 
Die  belebende  und  zu  neuem  Schaffen  anregende  Wirkung  solcher  auf 
kulturhistorischer  Grundlage  errichteter  Interieurs  steht  ausser  Zweifel. 
Indem  der  Laie  in  zahlreiche  und  von  einander  sehr  verschiedene  Har- 
monien vergangener  Zeiten  Einblick  gewinnt,  klärt  sich  auch  sein  Blick  für 
die  Harmonien  der  Gegenwart.  Indem  er  ferner  erkennt,  dass  die  Gesetze  der 
Ästhetik  unendlich  wandelbar  und  beständigen  Evolutionen  unterworfen 
sind,  empfindet  er,  wie  ungerecht  es  ist,  an  die  künstlerischen  Leistungen  der 
Gegenwart  mit  Vorschriften  aus  vergangenen  Zeiten  heranzutreten.  Er  lernt 
begreifen,  dass  die  ewigen  Gesetze  der  Schönheit  nicht  äusserlich  zu  fassen 
sind,  und  dass  man  unrecht  tut,  will  man  den  Kunstgehalt  unserer  Zeit  an 
den  Schönheitswerten  der  Vergangenheit  messen.  Was  vor  kurzem,  als  man 
noch  Renaissance  und  Barocke  kopierte,  eine  Gefahr  für  die  Entwicklung 
des  ästhetischen  Empfindens  gewesen  wäre,  ist  es  heute  nicht  mehr.  Das 
Kunstempfinden  der  aufstrebenden  jungen  Generation  lässt  sich  nicht  mehr 
in  allerlei  romantischen  Reminiszenzen  begraben. 

Deshalb  müssen  wir  anerkennen,  dass  die  kulturhistorischen  Gesamt- 
bilder des  neuen  Münchener  National-Museums  einen  Fortschritt  bedeuten, 
und  dies  umso  mehr,  als  man  den  einmal  gefassten  Plan  mit  den  reichsten 
Mitteln  und  in  opulenter  Weise  durchgeführt  hat.  Die  Entwicklung  des 
modernen  Museumswesens  ist  mit  dem  neuen  Münchener  National-Museum  in 
ein  neues  Stadium  getreten,  und  die  Bedeutsamkeit  dessen,  was  hier  unter- 
nommen wurde,  wird  von  keinem  ähnlichen  Institute  in  Zukunft  übersehen 
werden  dürfen. 

Noch  nie  war  bei  einem  Museumsbau  der  Inhalt  so  massgebend  für  die 
Form  als  hier.  Wenn  irgendwo  der  oft  eitelgenannte  Satz,  ein  Bau  müsse 
von  innen  heraus  erfunden  und  entworfen  werden,  zur  Wahrheit  wurde,  so 
ist  dies  hier  der  Fall  gewesen.  Das  Museum  ist  im  Inneren  wie  ein  wohl- 
sitzendes Kleid  den  Sammlungen  angepasst  worden  und  was  innen  der  Fall 
war,  musste  naturgemäss  auch  im  Aussenbau  zum  Ausdruck  kommen.  Ob 
die  Art  und  Weise,  wie  dies  geschehen  ist,  in  allen  Punkten  eine  glückliche 
war,  wollen  wir  nicht  untersuchen;  wenn  aber  berechtigte  Einwendungen 
gemacht  werden,  so  können  sie  sich  nur  auf  ein  Zuviel,  nicht  aber  auf  ein 
Zuwenig  beziehen.  An  diesem  Zuviel  trägt  sichtlich  die  vorangegangene 
Bauperiode  Münchens  mit  ihrem  Überschwang  an  ornamentalen  Motiven 
aus  dem  Formenschatz  der  deutschen  Renaissance  schuld,  wodurch  das 
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Bayerisches  Nationalmuseum  in  München,  Gotischer  Raum  mit  der  Decke  des  alten  Augsburger  Rathauses 

Auge  der  Zeitgenossen  für  die  Schönheit  einfacher  Linien  und  ruhiger 
Flächen  unempfindlich  wurde. 

Das  Wichtigste  und  Entscheidende  bleibt  unter  allen  Umständen  die 
innere  Ausgestaltung,  — sie  darf,  wenngleich  gegen  die  Ausführung  manches 
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einzuwenden  ist,  ihrer  Idee  nach  als  mustergiltig  bezeichnet  werden.  Im  Erd- 
geschoss bergen  48  Säle  die  kulturhistorischen  Sammlungen.  Die  ersten  drei 
Säle  enthalten  die  prähistorischen,  römischen  und  merowingischen  Altertümer, 
die  zwei  folgenden  sind  der  romanischen  Kunst  gewidmet.  Daran  schliessen 
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sich  ii  Säle  und  Hallen 
nebst  drei  kleineren 
Räumen,  die  von  der 
kirchlichenundprofanen 
Kunst  der  gotischen  Zeit 
in  Anspruch  genommen 
werden.  Vier  von  diesen 
Sälen  sind  mit  alten 
Original-Plafonds  ein- 
gedeckt,  darunter  der 
prachtvolle  spätgotische 
Plafondausdembischöf- 
lichen  Schlosse  Ober- 
haus bei  Passau.  Es 
folgen  zwei  Waffen- 
hallen, eine  grosse  und 
eine  kleine,  und  mit 
dem  anstossenden 
Raume,  der  nach  der 
bekannten  Dachauer- 
Decke  Dachauer-Saal 
genannt  wurde,  beginnt 
die  Periode  der  Renais- 
sance, die  wir  in  den 
sechs  anschliessenden 
Sälen  weiter  verfolgen. 
Auch  hier  finden  wir 
bis  auf  das  Fugger- 
Stübchen  Original -Pla- 
fonds, während  die 
Wände  zum  grossen 
Teil  mit  Gobelins  be- 
deckt sind  und  Möbel 
sowie  kleinere  Skulp- 
turen und  Prunkgeräte 
aller  Art  die  über- 
quellende Fülle  einer 
Zeit  charakterisieren,  die 
in  ihrem  Kunstschaffen 
unerreicht  in  der  christ- 
lichenKultur  des  Abend- 
landes dasteht.  Mit  den 
zwei  Sälen  des  Kurfürsten  Ferdinand  Maria  (1651  bis  1679)  beginnt 
der  Übergang  zur  Barocke.  Die  Reihe  der  der  profanen  Kunst  gewidmeten 


Bayerisches  Nationalmuseum  in  München,  Aufstellung  Vischer’scher 
Originalwerke  im  Dachauer-Saal 


Bayerisches  Nationalmuseum  in  München,  Erster  Otto  Heinrich-Saal 
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Gemächer  wird  nun  durch  eine  Kapelle  und  den  Vorraum  zu  derselben 
unterbrochen,  in  welcher  Gegenstände  kirchlicher  Kunst  des  17.  und 
18.  Jahrhunderts  aufgestellt  sind.  Es  folgen  ein  Raum  mit  Türkenbeute  und 
einMiniaturen-Kabinett,  sodanneinreizvollerRokoko-Saal  ausdem  ehemaligen 
gräflich  von  der  Wahl’schen  Palais  in  München.  An  diesen  Raum  schliesst 
sich  der  grosse  Prunksaal  mit  Musik -Galerie,  der  die  Zeit  des  Kurfürsten 
Karl  Albert  (1726  — 1745)  repräsentiert.  Der  nächste  Saal,  der  Saal  Max 
Josefs  III.  birgt  Reminiszenzen  an  die  Gründung  der  Akademie  der  Wissen- 
schaften und  enthält  nebst  Porträtbildern  von  Akademikern  unter  anderem 
die  ersten  Schränke  dieses  Institutes.  Hierauf  folgen  ein  bürgerlicher  Rokoko- 
Raum,  das  Elfenbein-Kabinett  und  zwei  Modell-Säle.  Den  Schluss  der  kultur- 
historischen Sammlung  bilden  fünf  Regenten-Säle,  welche  die  Zeit  von  1777 
bis  1886  repräsentieren.  Der  Besucher  hat  somit  einen  Zeitraum  von  mehr 
als  2000  Jahren  Kulturgeschichte  auf  bayerischem  Boden  an  sich  vorüber- 
ziehen lassen,  und  wenn  auch  die  letzten  500  Jahre  naturgemäss  in  grösserer 
Anschaulichkeit  und  Fülle  vor  Augen  geführt  wurden,  so  haben  sich  doch 
nirgends  klaffende  Lücken  ergeben.  Soweit  man  also  die  Anordnung  im 
grossen  und  ganzen  vor  Augen  hat,  soweit  man  das  Prinzip  an  sich  in 
Erwägung  zieht,  und  die  Absicht,  die  demselben  zu  Grunde  liegt,  muss  der 
Ausgestaltung  des  neuen  Münchener  National -Museums  volle  Anerkennung 
gezollt  werden. 

Nicht  in  demselben  Masse  lässt  sich  das  Detail  der  Ausführung  als  muster- 
giltig  bezeichnen.  Ein  Museum  kann  und  darf  nicht  den  Charakter  einer 
Sammlung  verlieren.  Der  Umstand,  dass  die  einzelnen  Objekte  zu  ver- 
schiedenen Zeiten  von  verschiedenen  Orten  her  ins  Museum  kamen,  dass  sie 
das  Ergebnis  langen,  fleissigen  Zusammentragens  sind,  lässt  sich  nicht  ver- 
wischen, ohne  dass  ihnen  Gewalt  angetan  wird.  Die  Zwangsgemeinschaft, 
in  der  sie  beisammen  sind,  haftet  ihnen  an,  und  will  man  sie  maskieren,  so 
muss  man  lügen.  Das  einzelne  Objekt  ist,  sobald  es  in  ein  Museum  gelangt, 
aus  dem  Leben  und  aus  dem  allgemeinen,  natürlichen  Zusammenhang 
gerissen,  gegen  diese  Tatsache  anzukämpfen,  ist  unverständig.  Es  ist  auch 
nicht  der  Verstand,  es  ist  die  Empfindung,  das  Gefühl,  das  dagegen  an- 
kämpfen will.  Daher  sind  es  jene  Menschen,  welche  in  hervorragendem  Masse 
die  Welt  der  Tatsachen  durch  das  farbige  Glas  persönlichen  Empfindens 
betrachten,  die  Künstler,  die  um  jeden  Preis,  auch  um  den  der  Wahrheit  und 
Echtheit,  jenen  Zusammenhang  wieder  hersteilen  wollen.  Eine  solche  Wieder- 
herstellung in  der  realen  Welt  ist  aber  nur  möglich,  wenn  man  entweder  in 
der  Lage  ist,  ein  echtes  Original  genau  zu  kopieren,  oder  wenn  echte  Innen- 
räume mit  allem  dazugehörigen  Hausrat  herbeigeschafft  werden  können. 
Dabei  kommt  es  natürlich  nicht  darauf  an,  dass  es  derselbe  Hausrat  sei,  der 
sich  in  dem  Raume  befand,  als  die  Zeitgenossen  seiner  Entstehungsperiode 
ihn  benützten,  wenn  nur  gegen  die  Zusammengehörigkeit  vom  geschichts- 
wissenschaftlichen Standpunkte  nichts  einzuwenden  ist.  Ist  dies  aber  der  Fall, 
wird  die  Wissenschaftlichkeit  nicht  mit  rücksichtsloser  Strenge  gewahrt, 
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dann  stehen  wir  vor  einer  Fälschung  und  Irreführung,  die  sich  weder  durch 
ästhetische  Erwägungen,  noch  durch  den  Hinweis  auf  die  Unfähigkeit  des 
Laien,  derartige  Unrichtigkeiten  zu  erkennen,  rechtfertigen  lässt.  Willkürlich- 
keiten  beleben  die  Phantasie  nicht,  sondern  verwirren  sie.  Das  Wichtigste  für 
die  historisch  aufbauende  Phantasie  ist  die  Echtheit  der  ihr  zu  Grunde 
liegenden  Dokumente.  Mögen  sie  auch  nur  Bruchstücke  bieten,  wenn  nur 
keine  entstellende  Hand  daran  gerührt  hat.  Ein  Museum  ist  kein  Maleratelier, 
sondern  ein  eminent  wissenschaftliches  Institut,  das  nur  auf  Grund  dieser 
Wissenschaftlichkeit  wahrhaft  nützen  kann.  Wenn  daher  jene  Künstler, 
denen  die  kulturhistorischen  Räume  ihr  Aussehen  verdanken,  „vielfach  von 
den  strengen  Anforderungen  des  wissenschaftlichen  Systematikers  abge- 
wichen“ sind,  wie  sich  der  neue  Führer  durch  das  Museum  etwas  euphe- 
mistisch ausdrückt,  so  ist  dies  nicht  durch  den  künstlerischen  Reiz  zu  recht- 
fertigen,  den  diese  Räume  dadurch  gewonnen  haben.  Dass  Künstler  sich  nur 
allzu  leicht  hiezu  verleiten  lassen,  ist  nur  ein  Beweis,  dass  sie  bei  der  Ein- 
richtung von  Museen  nicht  das  entscheidende  Wort  führen,  sondern  bloss 
als  Berater  mitwirken  sollen.  Das  nicht  genug  kritische  Vorgehen  der 
Architekten  Gabriel  Seidl  und  Rudolf  Seitz  zeigt  sich  namentlich  in  jenen 
kulturhistorischen  Räumen,  die  dem  späteren  Mittelalter  und  der  Renaissance 
zugewiesen  sind.  Wie  es  gleichzeitig  möglich  war,  dass  in  manchen  Sälen, 
namentlich  im  Dachauer-,  Italienischen,  Maximilians-  und  im  Wahl’schen 
Saale  Vitrinen  aufgestellt  werden  konnten,  die  mit  ihren  unförmlichen, 
zeltartigen  Regendächern  nicht  allein  an  sich  einen  wenig  erfreulichen 
Anblick  gewähren,  sondern  auch  die  Gesamtwirkung  der  Säle  empfindlich 
stören,  ist  für  den  Fernstehenden  bei  dem  sonst  so  peinlichen  Abwägen 
der  grossen  räumlichen  Bildwirkungen  einfach  unerklärlich. 

Im  Obergeschoss  bergen  32  Säle  die  Fachabteilungen.  Davon  sind  4 den 
Eisen-  und  sonstigen  Metallarbeiten,  2 der  Holzschnitzerei,  9 der  Textil- und 
Kostümsammlung  (liturgische  Gewänder  und  Schuhe  mitinbegriffen)  und  5 der 
Keramik  gewidmet. 

Überdies  befinden  sich  hier  unter  anderem  die  sphragistische,  numis- 
matische und  Glas-Sammlung,  sowie  die  der  Musikinstrumente,  Kinder- 
spielwaren, Druckerzeugnisse,  Buchdeckel,  Spielkarten  und  Weihnachts- 
Krippen.  Im  Untergeschoss  befinden  sich  Bauernstuben,  Folter-  und  Straf- 
werkzeuge, Zinnsärge  und  Wagen.  Eine  höchst  reizvolle  Zugabe  sind  endlich 
die  historischen  Gärtchen,  sowie  die  nach  historischen  Motiven  ausgestalteten 
Höfe.  Eine  Bibliothek  und  ein  Studiengebäude  vervollständigen  die  Gesamt- 
anlage nach  der  wissenschaftlichen  Seite  ihrer  Bestimmung. 

Welche  Fülle  hingebungsvoller  Arbeit  und  mühevollen  Fleisses,  welche 
umfassenden  Kenntnisse,  welch  feines  Empfinden  für  stimmungsvolle  Raum- 
wirkung notwendig  war,  um  in  nicht  ganz  sechs  Jahren  einen  solchen  Organismus 
zu  schaffen,  das  bringt  die  Publikation,  von  der  diese  Ausführungen  ihren  Aus- 
gang genommen,  deutlich  zum  Bewusstsein.  Der  Erbauer  des  Hauses,  der 
königliche  Spezialkommissär  für  den  Neubau  des  Bayerischen  National- 
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Museums  Architekt  Gabriel  v. 
Seidl  berichtet  darin,  nachdem 
die  Entstehung  des  Museums 
in  kurzen  Zügen  erzählt  ist, 
über  die  Vorgeschichte  des 
Baues,  über  die  misslichen 
Zustände  im  alten  Hause,  die 
Notwendigkeit  des  Neubaues 
und  alle  vorbereitenden 
Schritte  bis  zum  ersten  Spaten- 
stiche. Er  kommt  sodann  auf 
den  Baugedanken  zu 
sprechen,  auf  die  glückliche 
Idee  des  Zurückgehens  hinter 
die  Baulinie,  wodurch  er  sich 
eine  grosse  Freiheit  in  der 
Disposition  des  Grundrisses 
sicherte,  für  die  einzelnen 
Räume  weitaus  günstigere 
Lichtverhältnisse  gewann,  die 
wechselnden  Stilformen  in 
gefälligerer  Weise  in  einan- 
der überleiten  konnte  und  in 
der  Lage  war,  im  Innern  jene 
Abwechslung  herbeizuführen, 
welche  einer  Ermüdung  der 
Besucher  am  erfolgreichsten 
entgegenwirkt.  In  dem  folgen- 
den Abschnitte,  der  Bau- 
geschichte, wird  der  Gang  der 
Arbeiten  von  der  Grundstein- 

Arts  & Crafts  Ausstellung  in  London,  Vorratskasten  von  legung  bis  zur  Eröffnungsfeier 
s.  E.  Barnsley  & E.  w.  Gimson  erzählt.  Es  folgt  sodann  die 

Baubeschreibung,  welche  die 
technischen  und  künstlerischen  Einrichtungen  des  Neubaues,  sein  Äusseres, 
sowie  die  gesamte  innere  Einrichtung  erklärend  darlegt.  Ein  Schlusskapitel 
bezieht  sich  auf  die  Förderer  des  Baues  und  die  ausführenden  Kräfte. 

In  ganz  ausgezeichneterWeise  hat  die  Verlagsanstalt  Bruckmann,  deren 
Entgegenkommen  wir  die  hier  beigegebenen  Abbildungen  verdanken,  für  die 
bildliche  Ausstattung  des  Werkes  Sorge  getragen.  Über  fünfzig  Klischees  im 
Texte,  ausgeführt  von  Alfons  Bruckmann,  eine  Anzahl  Lithographien  und 
zweiundachtzig  grosse  Lichtdrucktafeln  nachPhotographien  von  Otto  Aufleger 
geben  eine  umfassende  und  bis  ins  Detail  gehende  Vorstellung  von  der  Grösse 
und  Bedeutung  dieses  prächtigen  Institutes. 
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Der  Neubau  des  Bayerischen  National-Museums  in  München  bildet  einen 
Markstein  in  der  Entwicklung  solcher  Anstalten  zu  Ende  des  XIX.  Jahr- 
hunderts, er  ist  zugleich  eine  stolze  Hochburg  deutscher  Kultur  und  ein 
glänzendes  Zeugnis  für  das  Kunstschaffen  im  deutschen  Volke  in  früheren 
Jahrhunderten.  Hat  sich  auch  die  Museumsidee  hinsichtlich  ihrer  praktischen 
Durchführung  noch  nicht  vollkommen  geklärt,  so  ist  sie  doch  im  Laufe  der 
zweiten  Hälfte  des  vorigen  Jahrhunderts  zu  einer  Bedeutung  im  Kulturleben 
der  Nation  herangewachsen,  von  der  frühere  Generationen  keine  Ahnung  hatten, 
und  der  sie,  mag  sich  in  Zukunft  das  Interesse  der  Nation  was  immer  für 
einer  Richtung  zuwenden,  nie  wieder  verlustig  gehen  kann. 


DIE  ARTS  UND  CRAFTS  AUSSTELLUNG  IN 
LONDON  b»  VON  P.  G.  KONODY-LONDON  .So» 

ungewöhnlich  langer  Pause  hat  sich  die  engli- 
sche ,,Arts  & Crafts  Exhibition  Society“  wieder 
einmal  dazu  aufgeschwungen,  in  der  New 
Gallery  in  London  eine  Ausstellung  abzu- 
halten, um  dem  Publikum  ein  übersichtliches 
Bild  über  den  gegenwärtigen  Stand  des  Kunst- 
gewerbes zu  geben.  Dass  die  Gesellschaft  sich 
in  blühendem  Zustande  befindet,  geht  daraus 
hervor,  dass  die  grossen  Räume  der  Galerie, 
mit  Einschluss  schlecht  beleuchteter  Gänge  und 
Treppenwände,  bis  in  die  entlegensten  Winkel 
vom  Fussboden  bis  zur  Decke  gefüllt  sind,  und  dass  in  der  Liste  der  Aus- 
steller kaum  ein  Name  von  Bedeutung  fehlt. 

Präsident  der  Gesellschaft  ist  Walter  Crane,  der  durch  nicht  weniger 
als  47  Arbeiten,  meistens  auf  dem  Gebiete  textiler  Entwürfe,  vertreten  ist, 
und  ausserdem  ein  Vorwort  zum  Katalog,  ein  wahres  Muster  von 


Arts  & Crafts  Ausstellung  in  London,  Billardtisch,  ausgeführt  von  der  Bromsgrove  Guild 
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Arts  & Crafts  Ausstellung  in  London,  Möbel,  entworfen  von  George  Walton,  ausgeführt  von 

J.  S.  Henry  & Komp. 


Geschmacklosigkeit,  verfasst  hat.  Er  zieht  darin  eine  ziemlich  bedeutungs- 
lose Rede  des  Herrn  Folcka  anlässlich  der  Turiner  Ausstellung  geradezu  bei 
den  Haaren  herbei,  um  das  ihm  persönlich  gespendete  Lob  der  Öffentlichkeit 
preiszugeben:  „Sie  alle  wissen,  wo  der  Ursprung  der  Bewegung  zu  suchen  ist, 
deren  tatsächliche  Folgen  in  dieser  Ausstellung  zu  sehen  sind,  eine 
Bewegung,  welche  vor  über  dreissig  Jahren  anfing,  und  mit  welcher  die 
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Arts  & Crafts  Ausstellung  in  London,  Voyseys  Interieur. 


Namen  von  William  Morris,  Eduard  Burne  - Jones  und  — Walter  Crane 
unlösbar  verbunden  sind.“ 

Man  weiss,  dass  die  ganze  Bewegung  des  modernen  Kunstgewerbes 
von  England  ausgegangen  ist,  dass  Ruskins  Lehren  und  Morris’  Beispiel  die 
„minderen  Künste“  und  ihre  Apostel  wieder  zu  Ansehen  gebracht  haben, 
dass  diese  moderne  Renaissance  selbst  heute  noch  von  Tag  zu  Tag  tiefer 
Wurzel  fasst  und  in  alle  Schichten  der  Gesellschaft  eindringt.  Man  darf 
daher  einer  Ausstellung,  welche  vorgibt,  den  Fortschritt  der  Bewegung 
glänzend  zu  illustrieren,  mit  grosser  Erwartung  entgegensehen.  Man  darf 
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Arts  & Crafts  Ausstellung  in  London,  Schlafzimmer,  entworfen  von  Ambros  Heal  jun., 

ausgeführt  von  Heal  & Son 


sogar  sich  der  Hoffnung  hingeben,  den  Keim  oder  das  Wachsen  eines  neuen 
Stiles  zu  beobachten:  in  jeder  grossen  kulturgeschichtlichen  Epoche  haben 
doch  die  Bestrebungen  des  Volkes  ihren  Ausdruck  in  der  Kunstarbeit 
gefunden.  Aber  gerade  von  diesem  Standpunkte  aus  ist  die  gegenwärtige 
Arts  & Crafts  Ausstellung  eine  bittere  Enttäuschung.  Sie  zeigt  eine  gross- 
artige Erweiterung  der  Tätigkeit,  die  Wiederaufnahme  der  Arbeiten  auf 
manchem  lange  vernachlässigten  Gebiete  und  vor  allen  Dingen  eine  stets 
wachsende  Liebe  zu  schöner,  präziser  und  solider  Ausführung.  Aber  was 
Stil  betrifft,  fehlt  da  jede  Einheitlichkeit  und  die  Bestrebungen  der  Künstler 
sind  im  grossen  ganzen  auf  drei  Beweggründe  zurückzuführen : Furcht  vor 
der  verrufenen  „neuen  Kunst“  des  Kontinents,  vor  den  sinnwidrigen  Kurven 
der  talentlosen  Nachahmer  Van  der  Veldes,  Streben  nach  Originalität  um 
jeden  Preis,  und  offene  unverhehlte  Nachahmung  gotischer,  mittelalter- 
licher Vorbilder.  Selbstverständlich  gibt  es  zahlreiche  Ausnahmen  — 
besonders  in  den  Abteilungen  für  Schmuck,  Metallarbeiten,  Buchdruck, 
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Arts  & Crafts  Ausstellung  in  London,  Fensterwand  eines  Interieurs,  von  W.  A.  S.  Benson 


Bucheinbände,  Beleuchtungskörper  und  Textilarbeiten  — aber  der  allge- 
meine Eindruck  führt  unwiderstehlich  zu  obiger  Generalisierung. 

In  keiner  Abteilung  treten  diese  Tendenzen  so  auffällig  zutage,  wie  in 
der  sehr  geschickt  und  übersichtlich  arrangierten  Möbelabteilung.  Die 
Längswände  sind  durch  in  regelmässigen  Abständen  errichtete  hölzerne 
Querwände  in  separierte  Abschnitte  geteilt,  deren  jeder  eine  Art  Interieur 
bildet,  dessen  Ausschmückung  und  Einrichtung  je  einem  der  hervorragendsten 
Innen-Dekorateure  überlassen  wurde.  An  der  Schmalwand,  zwischen  den 
beiden  Eingangstüren,  ist  Walter  Cranes  Gruppe,  welche  kaum  einem 
anerkannt  grossen  Namen  zur  Ehre  gereicht.  Crane  ist  ein  Meister  der 
Ornamentik.  Seine  Tapeten,  Friese  und  bedruckten  Textile  sind  Werke  von 
höchster  Originalität  und  tadelloser  Schönheit.  Er  versteht  es,  die  Formen  von 
Pflanzen  und  Tieren  und  selbst  die  menschliche  Figur  konventionell  zu 
behandeln  und  auf  die  natürlichste  Weise  in  den  von  der  ornamentalen 
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Arts  & Crafts  Ausstellung  in  London,  Kabinet,  entworfen  und  bemalt  von  J.  E.  Southall 


Komposition  beschränkten  Raum  zu  zwingen.  Er  kann  sogar,  wie  in  einem 
seiner  Wandgehänge,  stürmische  Bewegung  in  den  allegorischen  Figuren 
der  Winde  ausdrücken,  ohne  die  absolut  notwendige  ruhige  Wirkung  der 
Wanddekoration  zu  stören.  Auch  versteht  er  es,  die  entzückendsten  Farben- 
töne in  kühler  Harmonie  zu  verbinden.  Er  ist  ein  Meister  der  Form,  ein 
Theoretiker  ersten  Ranges,  ein  Kämpfer  für  die  edle  Sache  der  Kunst  und 
ein  Einfluss  von  wohltätiger  und  unermesslicher  Tragweite.  Und  trotzdem 
ist  seine  Ausstellungsgruppe  geradezu  beleidigend  für  ein  empfindliches 
Auge.  Der  Plan  ist  von  einer  übertriebenen  Einfachheit,  die  an  Einfalt 
grenzt,  und  die  Zusammenstellung  von  an  und  für  sich  vollendeten  Stoff- 
und Tapetenmustern  ist  unharmonisch  bis  zu  barbarischer  Grausamkeit. 
Eine  halb  klassisch,  halb  maurisch,  weiss  gemalte  Sitzbank  von  unsagbarer 
Plumpheit,  mit  blasskirschrotem  Polster  und  ohne  Lehne,  unschön  und 
unbequem,  steht  allein  in  der  Leere  des  Raumes  auf  einem  sehr  bunten  und 
in  keiner  Beziehung  wünschenswerten  Axminster  Teppich  und  die  Wände 
bilden  ein  Kunterbunt  inkongruenter  Stoff-  und  Tapetenmuster.  An  nichts 
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Arts  & Crafts  Ausstellung  in  London,  Kaminverkleidung,  von  A.  Harold  Smith, 
ausgeführt  von  Teale  & Somers 


erinnert  die  Zusammenstellung  mehr,  als  an  das  Schaufenster  eines  Vorstadt- 
Leinwandhändlers.  Es  ist  dies  umso  bedauerlicher,  als  jedes  einzelne  Stück 
als  mustergiltig  vorgehalten  werden  kann. 

Die  Unzweckmässigkeit  der  Sitzbank  kann  einer  Ursache  zugeschrieben 
werden,  welche  dem  Misserfolge  so  vieler  Möbelstücke  der  Arts  & Crafts 
Ausstellung  zugrundeliegt,  nämlich  der  architektonischen  Grundlage  des 
Entwurfes.  Sheraton,  Chippendale,  Hepplewhite  und  die  französischen  Möbel- 
künstler der  Louis  XV-  und  Louis  XVI-Epoche  waren  vor  allen  Dingen 
darauf  bedacht,  Einrichtungsstücke  herzustellen,  die  grösstmögliche 
Schönheit  der  Form  per  se  mit  grösstmöglichster  Bequemlichkeit  vereinigen. 
Walter  Cranes  Hauptaugenmerk  war  die  Anpassung  seiner  Bank  an  die 
architektonischen  Linien  des  Raumes.  Das  ist  die  ganze  gegenwärtige 
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Tendenz  in  England.  Die  Möbelkunst  wird  von  Tag  zu  Tag  mehr  architek- 
tonisch. Der  Sessel  wird  der  Wandverkleidung  angepasst;  er  wird  für  das 
Auge  gemacht,  und  nicht  für  praktische  Zwecke.  Von  dieser  Art  sind  auch 

die  Möbelstücke  in  C.  J. 
A.  Voyseys  Interieur. 
Da  sind  Stücke  zu  fin- 
den, die  geradezu  lächer- 
lich widersinnig  sind,  so 
zumBeispiel  ein  Schreib- 
tisch, dessenBeine  ober- 
halb der  Tischfläche  in 
der  Form  von  hölzernen 
Säulen  mit  flachen  Kapi- 
tälen  verlängert  sind,  so 
dass  man  das  ganze 
Stück  umdrehen  und 
auf  diese  Säulen  stellen 
könnte.  Selbstverständ- 
lich macht  dieser  archi- 
tektonische Schmuck 
den  Schreibtisch  für 
praktische  Zwecke  un- 
brauchbar, da  man  mit 
den  Ellenbogen  an  diese  lächerlichen  Säulen  stossen  würde.  Der  Arm- 
stuhl ist  ohne  irgendwelchen  Zweck  so  entworfen,  dass  er  wie  ein 
Klappsitz  aussieht.  So  auffällig  ist  dies,  dass  man  beobachten  kann,  wie  fast 
alle  Besucher  der  Ausstellung  versuchen,  ihn  umzuklappen.  Da  diese  Kon- 
struktion auf  keine  Weise  zur  Schönheit  oder  Zweckmässigkeit  beiträgt, 
kann  man  sie  nur  dem  Streben  nach  exzentrischer  Originalität  zuschreiben. 
Merkwürdig  ist  es,  dass  ein  Künstler  wie  Voysey  sich  nicht  von  der 
Benützung  der  Herzform  losreissen  kann.  Er  hängt  daran  mit  derselben 
Liebe,  die  Richard  Wagner  in  seiner  ersten  Periode  an  den  altmodischen 
Vorschlag  fesselte.  Er  schneidet  es  in  die  Lehne  seiner  Stühle,  in  die  Gestelle 
seiner  Betten,  er  schnitzt  und  hämmert  es  in  seine  Spiegel-  und  Bilder- 
rahmen und  Metallarbeiten.  Bei  dem  hier  reproduzierten  Spiegelrahmen  ist 
dieses  Lieblingsmotiv  übrigens  mit  viel  Geschmack  verwendet. 

Die  in  Voyseys  Raum  ausgestellten  Metallarbeiten  zeichnen  sich  durch 
Formenreinheit  und  primitive  Behandlung  aus.  So  das  Aluminium-Uhr- 
gehäuse, das  kupferne  Waschbecken,  das  silberne  Teeservice  und  die  ganz 
famosen  Kamingegenstände.  Sowohl  der  Feuerschirm,  als  auch  die  Gestelle 
zum  Aufhängen  von  Feuereisen,  Kohlenschaufel  und  Zange  geben  den 
Eindruck  der  Solidität  und  sind  mit  ganz  allerliebsten  Messingvögeln  auf 
Kupferkugeln  sitzend,  verziert.  Das  Vogelmotiv  ist  in  einigen  Tapeten,  in 
der  Tischdecke  und  in  kleineren  Gegenständen,  Briefbeschwerer  etc.  wieder- 


Arts  & Crafts  Ausstellung  in  London,  Tisch  für  eine  Vorhalle, 
von  Heal  & Son 
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holt.  Eine  höchst  originelle  Zeichnung  für  eine  Textilarbeit,  eine  Art  mittel- 
alterliche Vogelperspektive  mit  Flusslandschaft,  Jagd-  und  Landwirtschaft- 
scenen  ist  infolge  einer  unerklärlichen  Geschmacksverirrung  in  der  Form 
eines  Teppiches  ver- 
wendet! Als  Wandge- 
hänge, als  Gobelin  oder 
Applique-Arbeit  könnte 
man  sich  kaum  einen 
entzückenderen  Entwurf 
vorstellen;  als  Teppich 
widerspricht  er  den  An- 
forderungen gesunden 
Verstandes.  Es  sei  hier 
nebenbei  bemerkt,  dass 
die  meisten  dieser 
Separaträume  durchaus 
nicht  die  Prätension 
haben,  einheitliche  Ent- 
würfe vorzustellen,  son- 
dern vielmehr  die  Tätig- 
keit der  Künstler  auf 
den  verschiedensten 
Gebieten  zu  zeigen,  eine 
ermüdende,  aber  durch 
Raummangel  verur- 
sachte Anordnung. 

Eine  hervorragende 
Ausnahme  von  dieser 

Regel  ist  das  ruhige,  durchaus  harmonische  Schlafzimmer,  entworfen  von 
Ambrose  Heal  jun.  und  ausgeführt  von  der  Firma  Heal  & Son.  Das  Mobiliar 
ist  aus  silbergrauem  Holze  mit  spärlicher,  blauer  Einlage  und  Zinnbeschlägen 
verziert.  Die  Wandverkleidung  ist  von  zarter  Heliotropfarbe.  Hier  ist  Schönheit 
und  Zweckmässigkeit  in  vollkommener  Weise  verbunden,  doch  hängt  die 
Wirkung  so  sehr  von  der  Farbenstimmung  und  der  Präzision  der  Ausführung 
ab,  dass  eine  photographische  Wiedergabe  kaum  eine  Idee  davon  geben  kann. 

Der  Hauptgegenstand  in  W.  A.  S.  Bensons  Abteilung  ist  ein  Erker- 
fenster mit  Sitz  aus  poliertem  italienischen  Nussbaumholz  mit  vernickelten 
Eisenbeschlägen.  Sowohl  die  von  den  Modernen  verschmähte  Politur  als  die 
Formen  der  Metallarbeiten,  speziell  an  dem  italienischen  Nussbaumschrank 
und  die  ladenmässige,  aber  nichtsdestoweniger  schöne  Ausführung  der 
Lampen  und  anderen  Metallgegenstände  zeigen,  dass  Benson  nicht  darauf 
Anspruch  macht,  individuelle  Kunstgegenstände  herzustellen,  sondern  solide, 
fabriksmässige  Arbeiten,  die  jedem  Auge  gefällig  sind  und  keinen  überfeinen 
Geschmack  erfordern.  Und  darin  ist  er  zweifellos  erfolgreich. 


Arts  & Crafts  Ausstellung  in  London,  Kleiderschrank  mit  Ebenholz- 
Buchsbaum-Einlagen,  ausgeführt  von  Heal  & Son 
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In  dem  Speisezimmer  von 
George  Walton  ist  das  hervor- 
ragendste Stück  die  grosse  Kre- 
denz aus  mattem  Nussholz. 
Allerdings  stellt  der  massive  Bau 
die  grössten  Ansprüche  auf  die 
Tragfähigkeit  der  fast  in  eine 
Spitze  auslaufenden  dünnen 
Beinchen,  sonst  aber  ist  die 
Form  gefällig  und  die  Raum- 
ausnützung bei  der  Anbringung 
der  zahlreichen  offenen  und  ver- 
schliessbaren  Fächer  und  Laden 
äusserst  praktisch.  Der  Tisch 
ist  eine  graziöse  Wiederholung 
des  wohlbekannten  altenglischen 
„gate  table“;  dagegen  stellt  der 
einarmige  Sessel  eine  Form  vor, 
die  in  der  Geschichte  der  Möbel- 
kunst nicht  zu  finden  ist  und 
hoffentlich  auch  in  Zukunft  als 
vereinzeltes  Beispiel  schlecht  an- 
gebrachter Originalität  dastehen 
wird.  Der  Karton  über  der  Kre- 
denz ist  für  Mosaik-Ausführung 
bestimmt.  Die  Kerzenleuchter 
aus  Messing  und  poliertem  Eisen 
haben  die  Gestalt  einer  magnetförmigen  Doppelkurve,  in  der  Mitte  von 
einem  Reifen  zusammengehalten,  was  nichts  als  die  moderne  Adaptierung 
einer  alten,  in  Kirchen  verwendeten  Form  ist. 

Die  Arbeiten  von  C.  R.  Ashbees  Guild  of  Handicraft  sind  den  Lesern 
von  Kunst  und  Kunsthandwerk  zu  gut  bekannt,  um  von  neuem  vorgeführt 
zu  werden.  Da  ist  wieder  Ashbees  grosses  Schaustück,  das  enorme,  vier- 
eckige und  reich  dekorierte  Klavier  und  ein  Schreibschrank,  der  in 
geschlossenem  Zustand  einem  Pianino  ähnelt.  Im  grossen  ganzen  suchen 
die  Möbeln  der  Guild  ihren  Wert  in  der  Kostbarkeit  des  Materials  und  der 
unübertrefflichen  Sorgsamkeit  der  Ausführung.  Nebenbei  bemerkt  ist  bei  dem 
Schmuck  der  Guild  of  Handicraft  das  Verhältnis  umgekehrt.  Kostbarkeit  des 
Materials  zählt  da  für  nichts,  da  der  Platz  der  teureren  Steine  durch  Halb- 
edelsteine eingenommen  wird  und  die  Ausführung  manchmal  geradezu 
archaisch  ist. 

Alle  bisher  besprochenen  Gruppen  und  Stücke  haben,  was  immer  man 
daran  auszusetzen  finden  kann,  künstlerische  Qualitäten,  die  sie  entschieden 
beachtenswert  machen.  Dies  ist  mehr,  als  man  von  den  einzelnen  Sesseln, 
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Schränken  und  sonstigen  Möbel- 
stücken der  meisten  übrigen 
Kunsthandwerker  sagen  kann. 

Der  Rest  des  Raumes  ist  mit 
einer  ganzen  Reihe  von  Objekten 
gefüllt,  die  nur  durch  gesuchte 
Originalität,  Hässlichkeit  und 
übertriebene  Einfachheit  auf- 
fallen. Zu  dieser  gehören  die 
Arbeiten  von  P.  Waals,  S.  H. 

Barnsley  und  Frederick  Skull. 

Ersterer  zeigt  eine  plumpe  Kre- 
denz, welche  anstatt  auf  Füssen 
auf  den  verlängerten  Vertikal- 
brettern der  Konstruktion  ruht. 

Seine  sämtlichen  Arbeiten,  sowie 
die  der  beiden  anderen  oben- 
genannten ,, Möbelarchitekten“ 
sind  in  unpoliertem  und  unge- 
heiztem, lichtem  Eichenholz  aus- 
geführt. Anstatt  der  üblichen 
Metallbeschläge,  Griffe  und  Tür- 
klinken sind  die  Handhaben  aus 
ausgebuchteten  Holzleisten  her- 
gestellt. Ein  gewisser  Romney 
Green  scheut  sich  nicht,  einen 
ganz  gewöhnlichen  viereckigen 
Küchentisch  herzustellen,  der  sich 
von  ordinärer  Kistentischlerei  nur 

dadurch  unterscheidet,  dass  die  Fläche  parkettartig  behandelt  ist.  Von 
Walter  Skull  & Son  ist  da  eine  Eichenbank  mit  dicken  schlangenförmig 
gewellten  Balken  für  die  Lehne  und  die  Verbindung  der  Füsse.  Eine  ganze 
Anzahl  von  Schreibschränken  sind  mehr  oder  minder  verzierte,  viereckige 
Kasten  auf  viel  zu  schwachen  und  engen  Gestellen. 

Aber  alle  diese  Gegenstände  sind  noch  dem  Schreibschrank  von 
S.  E.  Barnsley  und  E.  W.  Gimson  vorzuziehen,  der  aus  einem  System  von 
sphärischen  Vierecken  besteht  und  als  schwere  Masse  auf  lächerlich  unzu- 
länglichen Beinchen  ruht.  Entschieden  vorzuziehen  ist  ein  Vorratschrank 
derselben  Künstler,  in  welchem  falsche  Originalität  gegen  unverhehlte 
Nachahmung  eines  guten,  wenn  auch  exotischen  Stiles  eingetauscht  ist. 
Form,  Dekor  und  Technik  sind  dem  fernen  Osten  genau  abgelauscht  und 
die  Lackverzierungen  in  Gold  und  Schwarz  stehen  an  Schönheit  der 
Ausführung  den  Arbeiten  Japans  nicht  nach.  In  sehr  geschickter  Weise  sind 
die  Strukturlinien  des  Holzes  für  dekorativen  Zweck  verwendet. 


Arts  & Crafts  Ausstellung  in  London,  Stuhl,  Eichen- 
holz, von  C.  F.  A.  Voysey 
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Nichts  spielt  im  „Home“  des 
Engländers  eine  so  grosse  Rolle 
wie  der  Kamin,  der  sozusagen 
das  Zentrum  des  Familienlebens 
bildet.  Es  ist  daher  begreiflich, 
dass  der  englische  „Craftsman“ 
diesem  Teil  des  Innenraumes  und 
seinen  Gerätschaften  besondere 
Aufmerksamkeit  schenkt.  So  zeigt 
Walter  Crane  eine  Serie  von 
Kaminziegeln  (von  Pilkington 
ausgeführt)  mit  den  entzückenden 
personifizierten  Blumen.  Voysey 
& Lewis  Day  behandeln  Pflanzen 
in  konventioneller  Manier  für 
denselben  Zweck.  Die  Guild 
of  Handicraft  und  die  Firma 
H.  Longden  zeigen  schmiede-  und  gusseiserne  Kamingerätschaften  von 
mehr  oder  weniger  neuen  Formen.  Vortrefflich  in  jeder  Beziehung 


Arts  & Crafts  Ausstellung  in  London,  geschnitzter  und  ver- 
goldeter Spiegelrahmen,  von  C.  F.  A.  Voysey 


Arts  & Crafts  Ausstellung  in  London, 
Leuchter,  versilbert,  entworfen  von  Rath- 
bone,  ausgeführt  von  A.  Hughes 


Arts  & Crafts  Ausstellung  in  London,  emaillierter 
Silberbecher  mit  Opalen,  entworfen  von  Knox, 
ausgeführt  von  Liberty  & Co. 
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ist  der  ,, Blandford“  Kamin  von  Harold  Smith.  Er  ist  auf  gesunder  archi- 
tektonischer Basis  konstruiert,  gegen  die  man  hier  nichts  einwenden  kann, 
da  ja  doch  schliesslich  der  Wandkamin  einen  Teil  des  architektonischen 
Entwurfes  eines  Innenraumes  bildet.  Ein  konstruktiv  mit  dem  Feuerplatz 
verbundener  Aufsatz  nimmt  die  Stelle  des  üblichen  Spiegels  ein.  Das 
Kamingestell  ist  von  gehämmerten  Kupferplatten  umgeben,  welche  mit 
Email-Medaillons  in  Blau  und  Grün  verziert  sind.  Die  sonstigen  Beschläge, 
Lichtkörper  und  Gerätschaften  harmonieren  mit  dem  Stile  des  Ganzen, 
ebenso  wie  das  Holzwerk  aus  dunkel 
gebeizter  Eiche. 

Eine  eigentümliche  Phase  der  Arts 
& Grafts  Ausstellung  ist  die  Wiederauf- 
nahme mittelalterlicher  Kunsthandwerks- 
zweige, welche  nicht  nur  in  den  ganz 


Arts  & Crafts  Ausstellung  in  London,  emaillierter  Arts  & Crafts  Ausstellung  in  London, 

Silberbecher,  entworfen  von  Knox,  ausgeführt  von  Galahad-Becher,  von  Mr.  & Mrs. 

Liberty  & Co.  Arthur  Gaskin 
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wundervollen  Illuminationen  und  mehr  oder  weniger  gotischen  Manuskripten 
zutage  tritt,  sondern  vor  allen  Dingen  in  den  Entwürfen  für  Kirchenfenster, 

in  Glasmosaik- 
Arbeiten  und  in 
den  von  einigen 
Birmingham  Prä- 
raphaeliten  herge- 
stellten Truhen  mit 
Gessoschmuck  und 
reicher  Bemalung. 

Die  hervor- 
ragendste Arbeit 
auf  letzterem  Ge- 
biete stammt  von 
Josef  E.  Southall. 

Es  ist  eine  Truhe 
zum  Aufheben  von 
Drucken,  einfach  in 
Form  und  nach  den 
Vorschriften  von 
Cennino  Cennini 
vergoldet.  Die  be- 
malten Felder  stel- 
len Episoden  aus 
der  Theseus-Sage 
vor  und  sind  in 
grosser  Farben- 
pracht mit  miniatur- 
artiger Präzision 
ausgeführt.  Louis  Davis’  Entwurf  für  die  bemalten 
Flügel  eines  Altarstückes  der  Kapelle  der  Uni- 
versitis  Mission  in  Westminster  lehnt  sich  gleich- 
falls an  die  Miniaturmalereien  Florentiner  Mönche 
an.  Er  ist  in  kleine  Felder  geteilt,  deren  jedes  eine 
Szene  aus  dem  Leben  der  frühen  Missionäre  ent- 
hält. Die  Figuren  mit  ihren  kleinen  Körpern  und 
grossen  Köpfen  geben  den  Eindruck,  als  seien  sie 
durch  die  viereckige  Umrahmung  erdrückt  und 
sozusagen  hineingezwängt,  wie  man  es  so  oft  bei 
den  Arbeiten  der  Trecentisten  findet.  Doch  haben 
sie  alle,  speziell  die  reizenden  Engel  eine  Innigkeit 
des  Ausdrucks,  die  sich  fast  der  fanatischen 

Frömmigkeit  eines  Fra  Angelico  nähert  und  jedenfalls  in  moderner  Arbeit 
ihresgleichen  sucht. 


Arts&Crafts  Ausstellung  in  London,  Goldene 
Halskette  mit  Opalen  und  Rubinen,  von 
Mr.  und  Mrs.  A.  Gaskin 


Arts  & Grafts  Ausstellung  in 
London,  Haarnadeln  aus  Schild- 
patt mit  Gold  und  Email,  von 
B.  Liddle 
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Arts  & Crafts  Ausstellung  in  London,  Ledergürtel,  Kupferschnallen,  Silber-  und  Emailgehänge,  von 

Charles  A.  Rogers 


Nicht  unähnlich,  was  innigen  Ausdruck  betrifft,  ist  die  hier  reproduzierte 
grosse  Skizze  für  ein  religiöses  Gemälde  von  C.  W.  Whall,  der  auch  einige 
sehr  gelungene  Entwürfe  für  Kirchenfenster  zeigt.  Christopher  Whall  ist  ein 
dekorativer  Künstler  ersten  Ranges,  der  von  jeher  seine  Aufmerksamkeit 
auf  Kirchenarbeiten  gerichtet  hat.  Abgesehen  von  der  ergreifenden  Schönheit 
seiner  Werke,  versteht  er  die  technischen  Erfordernisse  wie  kaum  ein 
anderer  und  wäre  der  geeignetste  Mann,  um  zum  mindesten  einen  Teil  der 
Ausschmückung  der  herrlichen  neuen  Kathedrale  in  Westminster  auszuführen. 
Leider  scheint  es,  dass  die  wirklich  bedeutenden  dekorativen  Künstler 
Englands  bei  diesem  Werke,  das  sich  auf  viele  Jahre  erstrecken  wird  und 
ohne  Rücksichtnahme  auf  Kosten  geplant  ist,  bei  Seite  geschoben  werden, 
um  den  handwerksmässigen  venezianischen  Mosaikarbeitern  Platz  zu 
machen.  Es  ist  überhaupt  merkwürdig,  dass  ein  ähnlicher  Plan  bei  allen 
öffentlichen  Arbeiten  verfolgt  wird,  mit  vollständiger  Ausserachtlassung 
jener  Künstler,  deren  Leistungen  ihr  dekoratives  Talent  erprobt  haben.  So 
hat  Sir  W.  Blake  Richmond  die  edlen  Proportionen  des  Inneren  von  St.  Pauls 
Kathedral  durch  seine  schreienden  Mosaiken  verunstaltet,  und  so  sind  die 
Panneaux  des  Säulenganges  der  Royal  Exchange  mit  absolut  unbedeutenden 
und  jedenfalls  in  keiner  Weise  dekorativen  Gemälden  akademischer  Maler 
versehen.  Durch  einen  reinen  Zufall  ist  vor  kurzer  Zeit  eines  der  Felder 
Frank  Brangwyn  anvertraut  worden.  Wenn  diese  Arbeit  erst  an  Ort  und 
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Arts  & Crafts  Ausstellung  in 
London,  Halskette  aus  Silber 
mitPerlen, Türkisen  und  Chryso- 
prasen, von  Mr.  & Mrs.  A.  Gaskin 


Stelle  untergebracht  ist,  wird  der  crasse  Unterschied  zwischen  den  beiden 
Behandlungsweisen  zutage  treten,  wahrscheinlich  zum  Schaden  Brangwyns, 
der  allein  als  leuchtendes,  aber  der  Masse  unverständ- 
liches Beispiel  inmitten  unkompetenter  Bildermaler 
dastehen  wird. 

Dies  ist  jedoch  eine  Abschweifung.  Um  auf  unsere 
Ausstellung  zurückzukommen,  müssen  vor  allen 
Dingen  die  farbigen  Gips-  und  Gessoreliefs  von 
R.  Anning  Bell  erwähnt  werden.  Auch  er  ist  ein 
Künstler,  der,  obgleich  er  wiederholt  bewiesen  hat, 
dass  er  als  Maler  im  gewöhnlichen  Sinne  des  Wortes 
Vortreffliches  leisten  kann,  sich  fast  ausschliesslich 
auf  dekorative  Flachskulpturen  und  Buchillustrationen 
beschränkt.  Seine  Ex-Libris  sind  weltberühmt;  seine 
Illustrationen  oder  vielmehr  Linienverzierungen  zu 
den  Werken  englischer  Dichter,  wie  Keats  und  Shelley, 
gehören  zu  den  besten  Leistungen  moderner  englischer 
Kunst.  Ein  gewisser  Typus  graziöser  Frauengestalten 
wird  stets  mit  seinem  Namen  verbunden  bleiben. 

Dieselben  Gestalten  erscheinen  wieder  auf  seinen 
Reliefs,  deren  eines,  „Flora“,  hier  reproduziert  ist. 

Die  Wirkung  dieser  Botticelli’schen  Figur  ist  durch  die  zarten,  flachen 
Farbentöne  des  Originales  bedeutend  erhöht. 

Von  entschiedenem 
Interesse  ist  die  Stickerei- 
und  Prachtstickerei-Abtei- 
lung der  Arts  & Crafts  Aus- 
stellung. Was  hiervor  allem 
auffällt,  ist  die  durchaus 
gesunde,  zweckgemässe 
Rückkehr  zu  anerkannt 
gutenStilen,  dasAussterben 
der  exzentrischen  „art 
nouveau“-Motive  und  das 
Streben,  die  Schönheit  und 
Sorgfältigkeit  der  Aus- 
führung zur  höchsten  Stufe 
der  Vollendung  zu  bringen. 

Das  „Nadelbild“, besonders 
wenn  es  in  realistischer 
Weise  behandelt  ist,  mag 
wohl  nicht  als  höchste  Form 
der  Stickereikunst  gelten, 
kann  aber  nicht  mit  ver- 


Arts  & Crafts  Ausstellung  in  Lon- 
don, Goldgehänge  mit  Opalen  und 
Perlen,  von  Edgar  Simpson 


Arts  & Crafts  Ausstellung  in  Lon- 
don, Silbergehänge  mit  Perlen 
und  Opalen,  von  Edgar  Simpson 
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ächtlichem  Achselzucken  entlassen  werden,  wenn  das  Geschick  einer  Miss 
Kate  B ulton  es  zu  dem  Range  wahrer  Malerei  erhebt.  Und  dieses  Beispiel 
steht  keineswegs  vereinzelt  da.  Von  dem  unglaublichen 
Fleisse  und  der  beispiellosen  Geduld  der  Mrs.  Phoebe 
A.  Traquair  kann  man  sich  nur  einen  Begriff  machen, 
wenn  man  ihre  vier  grossen  dekorativen  Panneaux  mit 
allegorischen,  lebensgrossen  Figuren,  „Die  Ankunft“, 

„Sturm  und  Drang“,  „Verzweiflung“  und  „Sieg“,  einer 
genauen  Untersuchung  unterzieht.  Der 
für  diese  Serie  angesetzte  Preis  von 
24.000  Kronen  mag  im  ersten  Augen- 
blick übertrieben  erscheinen,  doch  ist 
die  Arbeit  so  ungeheuer,  dass  sie  sich 
selbst  zu  diesem  Preise  kaum  bezahlt 
machen  kann.  Der  Farbenplan,  dessen 
Hauptnote  glänzendes  Gold  ist,  ist  von 
prächtiger  Wirkung,  wenn  auch  die 
Zeichnung  manches  zu  wünschen  übrig 
lässt. 

Walter  Crane  zeigt  eine  ziemlich 
leere,  aber  doch  effektvolle  heraldische 
Portiere,  von  ihm  selbst  entworfen  und 
von  seiner  Frau  ausgeführt.  Verblüffend, 
was  Geschick  der  Nadelarbeit  betrifft, 
ist  ein  gesticktes  Paneel,  von  Miss  Collet 
nach  einem  altitalienischen  Muster 
adaptiert,  in  welchem  die  Blumenblätter 
und  Vögelflügel  plastisch  mit  der  Nadel 
modelliert  sind.  Von  derselben  Künstlerin 
ist  das  hier  reproduzierte  Paneel  eines 
Lichtschirms  nach  einem  Entwurf  von  William  Morris,  dem  Vater  und 
Gründer  der  Arts  & Grafts  Society.  Auch  hier  ist  die  Arbeit  fast  skulpturell, 
reliefartig  erhaben.  Interessant  in  der  Technik  ist  auch  Miss  Eva  Steels  „Studie 
in  französischen  Knoten“,  welche  leider  in  der  Reproduktion  etwas  steif 
erscheint,  da  der  doppelte  Reiz  der  Farbe  und  seltenen  Behandlung  fehlt. 
Als  weitere  Beispiele  von  Arbeiten  auf  diesem  Gebiete  geben  wir  die  Seiden- 
stickerei in  Silber  und  Blaugrau  auf  Rohleinwandgrund,  „Demone“,  von 
Kitty  S.  Chambers  nach  einer  phantasievollen  Zeichnung  von  C.  G.  Kingsley 
und  den  Polsterüberzug  in  durchbrochener  Arbeit  von  Mrs.  E.  M.  Southall, 
nach  einer  Zeichnung  von  Josef  Southall,  der,  wie  man  sieht,  seine  Tätigkeit 
nicht  auf  präraphaelitische  Malerei  beschränkt,  sowie  eine  freie  Behandlung 
des  Brombeerenmotivs  auf  grünem  Grunde  für  einen  Feuerschirm  von 
W.  Reynolds-Stephens.  Es  ist  nur  gerecht  zu  konstatieren,  dass  die  ganze 
Abteilung  kaum  ein  Stück  enthält,  welches  nicht  Beachtung  verdient. 


Arts  & Crafts  Aus- 
stellung in  London, 
Gehänge  in  Silber  und 
Email  mit  grünen 
Achaten,  von  Edgar 
Simpson 


Arts  & Crafts  Ausstellung 
in  London,  versilberter 
Bronzespiegel,  von  Alex. 
Fisher 
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Arts  & Crafts  Ausstellung  in  London,  Wein-  und  Likörflaschen,  von  J.  Powell  & Sons 


Die  reichstbeschickte  Abteilung  der  ganzen  Ausstellung  ist  die  für  Silber- 
und Goldschmiedearbeiten,  Email  und  Schmuck.  Von  Tag  zu  Tag  wächst  das 
Interesse  an  diesen  Kunstzweigen,  doch  bleiben  im  allgemeinen  die  Leistungen 
weit  hinter  den  ehrgeizigen  Bestrebungen  und  Absichten  der  Künstler 
zurück.  Viele  der  ausgestellten  Objekte  haben  eine  archaisierende  Tendenz, 
bei  manchen  beabsichtigt,  bei  anderen  die  Folge  nachlässiger  oder 
ungeschickter  Behandlung.  Die  Emaillierung  ist  häufig  verschwommen  in 
der  Kontur  und  giftig  in  Farbe;  was  aber  durchwegs  auffällt,  ist  das 
hochentwickelte  Formgefühl.  Eine  Kombination  aller  Vorzüge  ist  in  den 


Arts  & Crafts  Ausstellung  in  London,  Wein-  und  Likörflaschen,  von  J.  Powell  & Sons 
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Arts  & Crafts  Ausstellung  in  London,  Trinkgläser,  von  J.  Powell  & Sons 


schön  geplanten  und  tadellos  ausgeführten  Arbeiten  Alexander  Fishers  zu 
finden.  Er  hat  die  edle  Emailkunst  zu  einer  Höhe  gebracht,  die  selbst  im 
Cinquecento  nicht  übertroffen  wurde.  Die  Technik  scheint  keine  Schwierigkeit 
mehr  für  ihn  zu  haben  und  als  Bildhauer  und  Goldschmied  zählt  er  zu  den 
Ersten  des  Landes.  Seine  Erfindungsgabe  in  reicher  Ornamentik  scheint 
unerschöpflich  zu  sein  und  seine  Emailbilder  haben  einen  Farbenschmelz  und 
eine  Präzision,  die  sie  sofort  von  den  Arbeiten  seiner  Rivalen  unterscheidet. 

Sein  grösster  Fehler  ist 
der  Ehrgeiz,  der  ihn  zu  Werken 
in  übertrieben  grossen  Dimen- 
sionen treibt  — ganze  Bilder- 
serien aus  edlen  Metallen  oder 
Email.  Dagegen  glänzt  er  in 
der  Ausführung  von  kleineren 
Geschmeidestücken  und  Kir- 
chengerätschaften jeder  Art. 
Der  hier  reproduzierte  kleine 
Spiegel  ist  ein  gutes  Beispiel 
seines  Stiles,  welcher  einen 
angenehmen  Kontrast  zu  den 
übermodernen  Arbeiten  des 
Hauses  Liberty  & Son  bildet. 
Die  sonderbaren  Kurven,  wel- 
che zuerst  von  dieser  Firma 
eingeführt  wurden  und  einen 
so  verderblichen  Einfluss  auf 
das  Kunsthandwerk  von  ganz 
Europa  ausgeübt  haben,  sind 
wohl  dem  Auge  auf  den  ersten 
Blick  gefällig,  doch  wird  man 
ihrer  sehr  bald  überdrüssig  und 

Arts  & Crafts  Ausstellung  in  London,  Bucheinband  in  . 

Maroquin-Leder,  von  Miss  Woolrich  1X13.0  10.00  LlCUtC  SCnOO  Ollt 
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gutem  Gewissen  sagen,  dass 
in  England  zum  mindesten  der 
Liberty-Stil  im  Todeskampfe 
liegt.  Er  ist  eine  überwundene, 
flüchtige  Phase,  die  nur  durch 
den  Einfluss  und  die  treue 
Unterstützung  des  populären 
Kunstblattes  „The  Studio“  zur 
Bedeutung  gelangt  ist.  Man 
kann  begreifen,  dass  solche 
Stücke,  wie  die  beiden  von 
Arch.  Knox  für  Liberty  ge- 
zeichneten Becher,  viele  Be- 
wunderer finden,  es  ist  aber 
ein  schrecklicher  Gedanke,  sein 
Leben  in  einem  Milieu  der- 
artiger Formen  zuzubringen. 
Nelson  & Edit  Dawson  sind 
gleichfalls  geschickte  Gold- 
schmiede und  Emailleure, 
stehen  aber  weit  hinter  Ale- 
xander Fisher  zurück.  Ihr 
grosses  Tryptichon  in  durch- 
sichtigem Email,  Silber  und 
Schmiedeeisen  ist  ein  ganz 
bedeutendes  Werk,  hat  aber 
unglückseligerweise  eine  Inschrift  in  ungrammatikalischem  Latein.  Ashbees 
Arbeiten  auf  demselben  Gebiete  dürften  den  Lesern  von  „Kunst  und  Kunst- 
handwerk“ noch  in  guter  Erinnerung  sein. 

Von  ganz  anderer  Art  als  die  eben  besprochenen  Stücke  sind  die  Schmuck- 
gegenstände der  Birminghamschule,  für  welche  die  Arbeiten  von  Mr.  und 
Mrs.  A.  Gaskin  & Mrs.  E.  M.  Linnell  als  typisch  gelten  können.  Birmingham, 
das  bisher  als  Vorort  für  schlechte,  billige  Metallarbeiten  gegolten  hat,  hat 
sich  zu  einem  wahren  Mittelpunkt  angewandter  Kunst  emporgeschwungen 
und  seine  Schmuckarbeiten  haben  das,  was  der  Mehrzahl  der  anderen  Arbeiten 
auf  diesem  Gebiete  fehlt,  individuellen  Stil.  Die  Arbeiten  dieser  Schule  suchen 
ihren  Wert  nicht  in  der  Kostbarkeit  des  Materials,  sondern  in  der  Schönheit 
der  Form.  Perlen,  Opale  und  Türkise  sind  die  am  häufigsten  verwendeten 
Steine,  welche  meistens  zierlich  in  Silber-  und  seltener  in  Golddraht  gefasst 
sind.  Die  Ketten  und  Gehänge  haben  gerade  nur  die  Stärke,  welche  unbedingt 
notwendig  ist,  um  den  Eigentümer  gegen  leichten  Verlust  durch  Brechen 
der  Glieder  zu  schützen.  Sie  sind  ungemein  graziös  in  ihrer  Einfachheit  und 
repräsentieren  eine  entschieden  bessere  Richtung  als  die  zahlreichen  im 
selben  Saale  zu  findenden  massiven  und  roh  ausgeführten  Schmuck- 


Arts  & Crafts  Ausstellung  in  London,  Bucheinband  in  dunkel- 
grünem Leder  mit  lichtgrüner  und  weisser  Einlegearbeit,  von 
Miss  Woolrich 
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Arts  & Crafts  Ausstellung  in  London,  Gesticktes  Paneel  für  einen  Lichtschirm,  entworfen  von  W.  Morris, 

ausgeführt  von  Miss  Collet 


gegenstände,  welche  eher  für  die  Rüstung  eines  Wikings  als  für  die  Toilette 
einer  modernen  Dame  gemeint  erscheinen. 

Dass  Mr.  & Mrs.  Arthur  Gaskin  sich  in  ihrer  Goldschmiedearbeit  nicht 
auf  zierliche  Kleinigkeiten  beschränken,  ist  aus  dem  herrlich  ausgeführten 
„Sir  Galahad“-Becher  zu  ersehen,  dessen  wundervoller  Arbeit  leider  keine 
Photographie  gerecht  werden  kann.  Das  Stück  ist  aus  ziseliertem  und  reich 
emailliertem  Silber  und  mit  Lapis  lazuli  dekoriert.  Der  Entwurf  ist  durchaus 
mittelalterlich,  in  Einklang  mit  den  Motiven  aus  der  Gralsage,  welche  den 
Becher  ringförmig  als  Emailbilder  umgeben.  Der  um  den  Fuss  des  Bechers 
ciselierte  Spruch  hat  gleichfalls  Bezug  auf  des  Ritters  Galahads  Suche  nach 
dem  heiligen  Gral.  Das  ganze  Stück  ist  ein  Beispiel  von  Präraphaelitismus 
auf  Goldschmiedekunst  angewandt.  Eine  reizende  Arbeit  ist  der  hier  reprodu- 
zierte Gürtel  aus  glattem,  dunkelgrünem  Leder  mit  Kupferornamenten  von 
Charles  A.  Rogers.  Das  Gehänge  in  der  Mitte  des  Rahmens  ist  aus  Silber 
mit  Emaildekor  und  einem  Perltropfen. 

Was  Tisch-  und  Zierglas  betrifft,  sind  nur  wenige  Stücke  in  dieser  Aus- 
stellung zu  sehen,  und  unter  diesen  ist  nur  der  Schaukasten  von  J.  Powell  & 
Sons  von  irgendwelcher  Bedeutung.  Die  Trinkgläser  und  Wein-  und  Likör- 
flaschen dieser  Firma  zeichnen  sich  durch  die  schöne  Qualität  des  Glases 
und  die  absolut  tadellose  Klarheit  und  Reinheit  der  Ausführung  aus.  Die 
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Farbenskala,  die  den  Ar- 
beitern von  J.  Powell  & 
Sons  zur  Verfügung  steht, 
erstreckt  sich  von  den 
gedämpften,  weichen, 
milchigen  Tönen  der  alten 
Venezianer  bis  zu  dem 
brillanten,  metallischen 
Irisieren  des  berühmten 
Tiffany-Glases,  welches 
bekanntlich  das  Resultat 
eines  Dekompositionspro- 
zesses ist.  Die  Formen 
sind  im  allgemeinen  von 
grosser  Einfachheit  und 
der  Dekor  beschränkt  sich 
auf  gewellte  Linien,  Spi- 
ralen und  Tropfen.  Die 
Stücke  sind  ohne  Aus- 
nahme für  praktischen 
Gebrauch  bestimmt  und 
stehen  bei  aller  Schlank- 
heit und  Zartheit  auf  ge- 
nügend fester  Basis.  Die 
Töpfereiarbeiten  auf  der 
Arts  & Grafts  Ausstellung  sind  fast  alle  von  grösster,  fast  formlos  archaischer 
Einfachheit  und  haben  nur  Interesse  als  Experimente  in  seltenen  Farbentönen. 

Die  herrlichen  Arbeiten  auf  dem  Gebiete  der  Buchdruckerei,  Buch- 
binderei und  Buchdekoration,  sowie  die  erstaunlichen  Leistungen  in  Zier- 
schrift, Illumination  und  Miniaturillustration  würden  Behandlung  in  einem 
separaten  Artikel  verdienen.  Es  genügt  hier  zu  konstatieren,  dass  in  diesen 
Kunstgewerben  ein  Aufschwung  stattgefunden  hat,  der  das  Herz  des  William 
Morris,  des  Vorläufers  der  englischen  Renaissance,  erfreuen  würde.  Die 
Bewegung,  zu  welcher  er  mit  kühnem  Mute  die  Saat  gestreut  hat,  ist  heute 
in  voller  Blüte,  und  man  muss  England  entschieden  die  Führerstelle  auf 
diesem  Gebiete  einräumen. 

Den  Illustrationen  schliessen  wir  einen  prachtvollen  Billardtisch  der 
auf  der  Ausstellung  sehr  schwach  vertretenen  Bromsgrove  Guild  und  zwei 
Porzellan  - Plaquetten  von  Leon  V.  Solon  bei,  welche  zwar  nicht  in  der 
New  Gallery  zu  sehen  sind,  die  aber  doch  in  den  Rahmen  dieser  Besprechung 
passen,  da  ersterer  ursprünglich  für  die  Ausstellung  bestimmt  war  und  nur 
wegen  Raummangels  und  Transportschwierigkeiten  zurückgehalten  wurde, 
während  Solons  Arbeiten  charakteristische  Beispiele  einer  neuen  technisch 
ungemein  schwierigen  Methode  sind,  von  welcher  die  Arts  & Crafts  Aus- 
stellung mehrere  Beispiele  enthält,  welche  der  schlechten  Lichtverhältnisse 
wegen  nicht  photographiert  werden  konnten. 


Arts  & Crafts  Ausstellung  in  London,  Feuerschirm,  entworfen  von 
W.  Reynolds-Stephens,  ausgeführt  von  Mrs.  Stephens 
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Arts  & Crafts  Ausstellung  in  London,  Christi  Geburt,  Skizze  von  C.  W.  Whall 


DIE  KERAMISCHE  AUSSTELLUNG  IM 
NORDBÖHMISCHEN  GEWERBEMUSEUM  ZU 
REICHENBERG  bo>  VON  EDMUND  WILHELM 
BRAUN -TROPP  AU  h» 

Ende  November  1902  eröffnete  und  Mitte 
Jänner  1903  geschlossene  keramische  Ausstellung 
im  Reichenberger  Gewerbemuseum  war  ausser- 
ordentlich umfassend  und  vielseitig.  Die  Energie 
des  Kuratoriums  und  der  Museumsleitung  hat 
Hervorragendes  geleistet.  Mitten  in  derblühenden 
kunstgewerblichen  Praxis  Nordböhmens  stehend, 
gibt  dies  Museum  ein  erfreuliches  Beispiel  wert- 
voller Wechselbeziehungen. 

Der  keramischen  Produktion  Böhmens  in 
erster  Linie  diente  die  moderne  Abteilung  der 
Ausstellung,  die  über  1000  Nummern  zählte  und  ein  ganz  prächtiges,  auch 
qualitativ  hervorragendes  Bild  der  neuzeitigen  Produktion  enthielt.  Dass 
dabei  das  spezifisch  moderne  Element  — der  allmächtige  Einfluss  der 
autochthonen  japanischen  Keramik  — die  Hauptrolle  spielte,  ist  begreiflich. 
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Arts  & Crafts  Ausstellung  in  London,  Das  Gebet,  Porzellan-Plaquette  von  Leon  V.  Solon 

Im  Mittelpunkte  standen  die  deutschen  und  österreichischen  Arbeiten,  zu- 
nächst die  schönen,  von  Japan  am  meisten  beeinflussten  Keramiken  von  Mutz- 
Altona.  Die  moderne  preussisch-schlesische  Fabrikation  war  nur  durch  Kurt 
Randhahn  mit  kraftvollen  plastischen  Objekten  und  A.  Seiffert  mit  Krystall- 
glasuren,  beide  aus  Bunzlau,  vertreten.  Die  Fachschulen  in  Bunzlau  und 
Höhr  fehlten  leider,  dafür  hatte  R.  Hanke  aus  Höhr  seine  neuen  und  origi- 
nellen, von  van  de  Velde  entworfenen  Arbeiten  gesandt. 

Bedeutend  fortgeschritten  gegen  früher  erwies  sich  die  Fabrik  von 
Gebr.  Meinhold  in  Schweinsberg. 

Auf  alter  guter  Höhe  waren  die  Erzeugnisse  von  Schmutz-Baudiss, 
Läuger  und  von  Heider. 
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Arts  & Crafts  Ausstellung  in  London,  Der  Bettler,  Porzellan-Plaquette  von  Leon  V.  Solon 

An  dieser  Stelle  oft  genannt,  so  dass  eine  weitere  Erwähnung  entfällt, 
sind  die  Arbeiten  der  Fachschulen  Teplitz  (mit  interessanten  neuen  Krystal- 
lisationsglasuren),  Gablonz  und  Bechyn. 

Gut  in  Form  und  Glasur  repräsentierten  sich  die  Werke  von  Kirsch  und 
Tschiesche  in  Weisskirchlitz,  hübsch  und  gefällig  die  plastischen  Arbeiten 
von  Riessner,  Stellmacher  und  Kessel  in  Turn-Teplitz. 

Erfreuliches  modernes  Porzellan  wiesen  die  Fabriken  Klösterle  und 
Fischer  und  Mieg  in  Pirkenhammer,  letztere  mit  brillanten  Überglasur- 
malereien, auf. 

Aus  Ungarn  waren  die  Lustrefayencen  von  Zsolnay  mit  neuen  präch- 
tigen Wirkungen,  besonders  in  roten  Kupferlustres,  und  Theodor  Hüttel  in 
Budapest  mit  Porzellan  vertreten. 
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Die  Franzosen  hatte  Bing  in  einer  instruktiven  Kollektion  vereinigt,  die 
durch  Zusätze  von  Privatsammlern  verstärkt  worden  war.  Bigot,  Chaplet, 
Delaherche,  Hoentschel,  der  Schüler  und  Freund  des  genialen  Jean  Carries, 

Dalpayrat  seien  hier  genannt,  dann  de 
Feure  mit  seinen  graziösen  Porzellanen 
und  einer  reizend  modellierten  mon- 
dainen  Pariserin,  dem  entzückenden 
Seitenstück  des  jungen  dänischen  Mäd- 
chens von  Bing  und  Gröndahl,  welches 
die  Fabrik  im  Vorjahre  brachte,  das  in 
Reichenberg  aber  leider  nicht  aus- 
gestellt war,  Taxile  Doat  mit  seinen 
preziösen,  delikaten  und  stimmungs- 
schweren, echt  französischen  Werken, 
Clement  Massier  in  Golf  Juan  mit 
seinen  brillanten  Lustrefayencen  und 
endlich  der  monumentale  Emile  Müller 
& Co.  in  Ivry-Port  mit  seinen  Plastiken 
nach  Charpentier,  Meunier,  Falguiere, 
Boucher  u.  a. 

Eine  Spezialität  für  sich  bildeten 
die  kostbaren  ä jour-Porzellane  aus  päte 
tendre  mit  farbigen  transluciden  Emails, 

Keramische  Ausstellung  in  Reichenberg,  Altwiener 

Deckelkrug  aus  dem  Besitze  des  Herrn  von  Lanna  die  Camille  Naudot  Sandte. 

in  Pras  Brillant  vertreten  waren  die  Hol- 

länder sowohl  im  retrospektiven  als  im 
modernen  Genre,  die  Fabriken  vom  Haag,  von  Gouda,  Amsterdam  und 
Utrecht. 

Mendez  da  Costa  in  Amsterdam  ist  eine  originelle  Erscheinung,  ein 
Stück  Hieronymus  Bosch,  in  seinen  derben,  breiten,  grotesken  Kleinfiguren, 
Steinzeug  mit  farbloser  Salzglasur,  wie  am  Niederrhein  im  XVI.  Jahrhundert; 
seine  meditativen  grinsenden  Affen  lassen  an  Ähnliches  bei  Gabriel  Max 
und  Geyger  denken. 

Dänemark  wurde  gut  repräsentiert  durch  die  königliche  Porzellanfabrik, 
auch  mit  ihren  neuesten  Werken,  durch  Bing  und  Gröndahl,  Köhler  und 

Niels  H.  Jakobson,  letzterer  auch  mit  seinem  prächtigen  Brinckmann-Porträt. 

* 

Ebenso  bedeutend  wie  die  moderne  war  die  retrospektive  Abteilung ; 
das  Niveau  der  Qualität  war  besonders  hoch  und  eine  Reihe  von  wissen- 
schaftlichen Überraschungen  zog  den  Kenner  an. 

Die  meisten  österreichischen  und  deutschen  Museen  hatten  wertvolle 
Stücke  beigesteuert,  Privatsammler  von  der  Bedeutung  des  regierenden 
Fürsten  Liechtenstein,  der  Herren  von  Lanna  und  Dr.  Figdor  sandten  von 
ihren  Schätzen. 
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Ausser  diesen  hatten  auch  viele  andere  Sammler  die  Ausstellung 
beschickt,  so  die  Besitzer  der  beiden  grössten  und  wertvollsten  Sammlungen 
Altwiener  Porzellans  aus  der  Periode  Sorgenthal,  die  Herren  Karl  Mayer 
und  Simon  v.  Metaxa  in 
Wien,  die  Herren  Dr.  v.  Dall- 
witz in  Berlin,  Oberstleutnant 
Jeglinger,  die  Reichenberger 
und  nordböhmischen  Samm- 
ler u.  a.  m. 

Das  wissenschaftlich 
interessanteste  Stück  war 
eine  Porzellankumme  aus 
dem  Besitze  des  Herrn  Karl 
Mayer  in  Wien,  mit  plasti- 
schen Goldauflagen,  die  mit 
Email  ausgefüllt  sind;  sie 
trägt  auf  der  Unterseite  die 
Bezeichnung  „Hunger  f.“ 
und  eine  offenbar  bloss  deko- 
rativ gemeinte  Ligatur,  wie 
sie  zum  Beispiel  auf  den 
frühen  Meissner  Porzellanen 
oft  vorkommt.  Fünf  Chinoi- 
serien  trägt  die  Kumme,  mit 
Bäumen,  Chinesen,  Vasen 
und  Vögeln,  also  ganz  der 
Dekor  von  Früh-Meissen 
und  Früh-Wien,  wie  er  gerade  in  letzterer  Manufaktur  bis  gegen  1745  bei- 
behalten wurde.  Der  Rand  und  Fuss  sind  vergoldet,  desgleichen  das  Innere 
der  Kumme,  wie  auch  bei  den  frühen  Meissner  Stücken.  Die  kalt  aufgelegte 
plastische  Golddekoration  ist  wie  das  direkte  Grubenemail  mit  transluciden 
Emailauflagen  in  den  drei  Farben  blau,  grün  und  rotbraun  versehen. 

Die  Masse  und  Glasur  sind  ebenfalls  gelblich,  entsprechen  aber  nicht 
der  Meissner  Art  aus  dem  Beginn  der  Zwanziger-Jahre.  Es  bleibt  nur  übrig, 
an  Wiener  oder  Venezianer  Porzellan  zu  denken.  Ersteres  ist  durch  den 
Dekor  wahrscheinlicher. 

Nun  wissen  wir  durch  Falke  und  Seidlitz  („Neues  Archiv  für  sächsische 
Geschichte  und  Altertumskunde  X“,  Seite  61  ff.),  dass  der  entlaufene 
Meissner  „Emailleur  und  Vergolder“  Christoph  Konrad  Hunger  von  1717 
bis  1720  in  Wien  war  und  an  der  Wiener  Manufaktur  arbeitete  und  dann 
1720  nach  Venedig  ging;  1725  kehrte  er  reumütig  nach  Meissen  zurück. 
Später  trieb  ihn  sein  Geschick  nach  Schweden.  Alle  Indizien  sprechen  dafür, 
dass  wir  in  der  Kumme  Hungers,  die  Dr.  Pazaurek  publizieren  wird,  eines 
der  allerersten  Stücke  Altwiener  Porzellans  vor  uns  haben. 


Keramische  Ausstellung  in  Reichenberg,  Altwiener  Schüssel 
mit  bacchischer  Szene  in  violettem  Camaieu.  Arbeit  eines 
Breslauer  Überdekorateurs,  circa  1725 — 30  (Nordböhmisches 
Gewerbe-Museum,  Reichenberg) 
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Aus  einer  Serie  von  vier  grossen  Porzellan- 
schüsseln des  Fürsten  Liechtenstein  (von  der 
das  Hamburger  Kunstgewerbemuseum  eine 
fünfte  besitzt)  ist  eine  besonders  bemerkens- 
wert, welche  auf  der  Rückseite  die  eisenrote 
Inschrift  trägt:  Viennae  17.5.,  wahrscheinlich 
auf  1725  zu  deuten,  die  ich  dem  Verbände  der 
Direktoren  österreichischer  Kunstgewerbe- 
museen gelegentlich  eines  korporativen  Be- 
suches der  Liechtenstein-Galerie  im  Frühjahre 
1902  zum  ersten  Male  zeigen  konnte.  Der 
Rand  dieser  in  Reichenberg  ausgestellten 
Schüssel  trägt  auf  der  Vorder-  und  Rückseite 
bunte  japanische  Blumen  im  Imarigenre  und 
im  Fond  desgleichen  Blumensträusse  in  Vasen 
in  zum  Teil  barocker  Form,  weiterhin  finden 
wir  die  charakteristischen  Störche,  die  auch  die 
Hunger-Schale  zeigt. 

Damit  ist  eine  grosse  Zahl  von  Porzellanen 

Keramische  Ausstellung  in  Reichenberg,  mit  ähnlichem  Und  Verwandtem  Dekor  Und 
Melchior  modelliert. (MuseuminTroppau)  §l^lCil3.rtlg6r  gelblicher  1VL3.SS6,  W'dctlC  bis  il*l 

die  Mitte  des  Jahrhunderts  reichen  (die  Dres- 
dener Porzellansammlung  besitzt  eine  Teekanne  mit  dem  Datum  1743), 
für  Wien  lokalisiert. 

Weniger  gut  vertreten  war  ausser  der  Rokoko-Epoche  die  ebenfalls  sehr 
früh  einsetzende  Gruppe  mit  flattrigen  , deutschen“  Blumen,  welche  besonders 
im  österreichischen  Museum  und  im  Hamburger  Museum  zu  studieren  ist; 
eine  prächtige  Schüssel  des  Fürsten  Liechtenstein  gehört  ebenfalls  diesem 
Typus  an  (nicht  ausgestellt;  in  der  Wiener  Galerie). 

Dagegen  hatte  die  Reichenberger  Ausstellung  jene  charakteristischen 
effektvollen  Porzellane  der  Wiener  Frühzeit  sehr  zahlreich  vereinigt,  die  mit 
dem  Laub-  und  Bandelwerk  der  Prinz  Eugen-Zeit  in  zum  Teile  gold- 
gehöhter Schwarzlotmalerei  eine  originale  Leistung  der  Fabrik  bieten;  an 
der  Spitze  steht  eine  herrliche,  auch  im  Hamburger  Museum,  aber  bunt 
vertretene  gedeckelte  Bowle  mit  sitzendem  Türken  als  Knauf,  die  dem 
Dresdner  Kunstgewerbemuseum  gehört.  Hervorragend  schön  ist  ein 
silbermontierter  fassartiger  Deckelkrug  aus  dem  Besitze  des  Herrn  von 
Lanna ; auf  dem  Deckel  trägt  er  eine  plastische  Callot’sche  Figur,  auf  dem 
Bauche  zwei  landschaftliche  Szenen  mit  Architektur,  im  übrigen  Laub-, 
Bändel-  und  Netzwerk,  japanische  und  „teutsche“  Blumen. 

Die  Sorgenthal’sche  Zeit  war  glänzend  vertreten.  Die  herrlichen 
Sammlungen  Mayer  und  Metaxa  in  Wien  sind  bekannt  durch  ihre  Qualität; 
dazu  kamen  noch  auserlesene  Stücke  des  Herrn  von  Lanna  und  des  Prager 
Museums.  Bei  fast  nie  wechselnder  Form  ist  über  diese  zylindrischen  Henkel- 
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tassen  und  die  Teller  ein 
Reichtum  von  Farben 
und  Dekoration  ge- 
gossen, die  deren  ent- 
zückenden Reiz  zu 
einem  stets  neuen  und 
bewundernswerten 
machen.  Das  Reliefgold 
in  allen  Phasen  seiner 
reichen  Ornamentik,  die 
zarten  Fondfarben,  das 
leuchtende  Bleu  royal 
und  die  mannigfach 
variierten  Lustretöne, 
alles  dies  an  Stücken 
aus  den  Achtziger-  und 
Neunziger-Jahren  des 
XVIII.  und  demBeginne 
des  XIX.  Jahrhunderts, 
waren  in  brillanten 
Exemplaren  vertreten, 
daneben  die  mytholo- 
gischen und  antiken 
Szenen,  die  Wiener  An- 
sichten und  die  Porträtmedaillons  (Tasse  mit  Kaiser  Josef  II.,  Museum 
Prag;  zwei  Tassen  mit  Loudon-Porträts,  Herr  von  Lanna). 

Dr.  Pazaurek,  der  sich  seit  längerer  Zeit  mit  den  Überdekorateuren  auf 
Porzellan  aus  der  ersten  Hälfte  des  XVIII.  Jahrhunderts  beschäftigte  und 
durch  seine  gediegene  Publikation  über  Bottengruber  im  2.  Bande  des  Jahr- 
buches des  Breslauer  Kunstgewerbemuseums  dieses  dunkle  Gebiet 
erleuchtete,  hat  auch  in  der  Reichenberger  Ausstellung  eine  Reihe  von 
interessanten  einschlägigen  Stücken  gebracht,  aus  der  ich  nur  eine  hier 
abgebildete  Altwiener  Porzellanschüssel  herausgreife,  die  eine  in  violettem 
Camaieu  ausgeführte  bacchische  Szene  trägt  und  sich  als  die  Arbeit  eines 
wohl  in  Breslau  tätigen  Künstlers  erweist,  von  dem  bisher  nur  ein  Stück 
(im  Breslauer  Museum)  bekannt  war.  Die  wertvolle  Schüssel  ist  unterdessen 
dem  Reichenberger  Museum  durch  einen  Gönner  geschenkt  worden. 

Die  Abteilung  des  Meissner  Porzellans  wies  manches  wertvolle  Stück 
auf,  so  einen  wundervollen  Teller  mit  dem  Merkurstab  als  Marke  (Lanna), 
der  in  reicher  Goldspitzenornamentik  fein  ausgeführte  Herold’sche  Wasser- 
landschaften mit  Staffage  trägt,  daneben  noch  den  bunten  Imari- 
blumendekor. 

Aus  der  späteren  Zeit  sei  eine  vorzügliche  Tasse  mit  dem  bunten 
Bisquitporträt  Marcolinis  (Sammlung  Lanna)  erwähnt. 


Keramische  Ausstellung  in  Reichenberg,  Meissner  Teller  mit  Goldspitzen, 
Herold’schen  Malereien  und  Imaridekor.  Marke  Merkurstab  (Herr  von 

Lanna  in  Prag) 
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Auch  die  übrigen  Porzellanmanu- 
fakturen waren  würdig  vertreten,  doch 
begnüge  ich  mich  hier  mit  Stichproben: 

Gute  Nymphenburger  und  Höch- 
ster Figuren,  (eine  vorzüglich  mo- 
dellierte und  zart  getönte  Höchster 
Figur  des  Troppauer  Museums;  wohl 
von  Melchior),  Berliner  Schüsseln  mit 
dem  Liechtenstein’schen  Wappen  in 
Relief,  drei  Stücke  aus  dem  grossen 
prachtvollen,  buntbemalten,  plasti- 
schen Capo  di  Monte-Service  (Fürst 
Liechtenstein)  und  endlich  ein  exquisit 
feiner  Teller  von  Oude  Losdrecht 
(zirka  1780,  mit  der  Marke  Mol,  aus 
dem  Besitze  des  Herrn  von  Lanna), 

Porzellanteller  mit  bunter  Malerei,  Reliefgoldme-  jm  Fond  eine  Zechende  hol- 

daillons  und  blau-goldenen  Rondornamenten  (Herr  ...... 

von  Lanna  in  Prag)  ländische  Bauerngesellschaft  vor 

einem  Wirtshaus  trägt,  während  der 
Rand  drei  ovale  buntgemalte  Viehstücke  und  drei  runde  Medaillons  mit 
antiken  Philosophenköpfen  in  Reliefgold  zwischen  blau-goldenem  Bandel- 
werk zeigt. 

Ostasien  war  durch  chinesische  Porzellane  des  Fürsten  Liechtenstein  und 
japanische  Glasurkeramiken  aus  dem  Hamburger,  Teplitzer  und  Troppauer 
Museum,  denen  sich  einige  Stücke  aus  meinem  Besitze  beigesellten, 
repräsentiert.  Der  Fürst  Liechtenstein  und  Herr  von  Lanna  sandten 
türkische  Fayencen  und  spanisch-maurische  Schüsseln. 

An  der  Spitze  der  vorzüglich  vertretenen  italienischen  Majoliken  stand 
eine  glasierte  tiefe  runde  Schüssel  des  XV.  Jahrhunderts  aus  dem  Besitze 
des  Fürsten  Liechtenstein,  die  früher  als  persische  galt  und  wirres  Ranken- 
werk in  der  Art  des  Dekors  von  Castelfiorentino  in  schwärzlichem  Kobalt- 
blau trägt.  Der  Boden  zeigt  einen  Zweig  mit  drei  Granatäpfeln  auf  aus- 
gespartem Grunde,  der  genau  dem  Kontur  des  Zweiges  folgt,  wie  dies  bei 
so  vielen  frühitalienischen  Majoliken  der  Fall  ist. 

Das  Kölner  Steinzeug  aus  dem  Anfänge  des  XVI.  Jahrhunderts  ver- 
anschaulichte der  bekannte  Krug  aus  dem  dortigen  Museum  mit  dem 
Stammbaum  Mariae ; auch  die  übrigen  rheinischen  Steinzeuge  waren  alle  in 
zum  Teile  hervorragenden  Beispielen  vertreten.  Ich  erwähne  einen  ausser- 
ordentlich scharfen  Raerener  Krug  aus  dem  Jahre  1590  von  Jan  Emens 
mit  der  Bauernhochzeit  nach  Beham;  auf  dem  Halse  steht  der  Töpfername 
Jan  Allers  (Dr.  Figdor),  eine  sehr  merkwürdige  Schnelle  des  Herrn  Miller 
von  Aichholz  in  Wien  mit  spätgotischen  Tierdarstellungen  unter  stilisierten 
Bäumen,  eine  spätmittelalterliche  Gurtflasche  mit  stilisirten  Tieren  im 
Walde  in  Sgraffito  (Fürst  Liechtenstein),  ferner  ein  weissglasierter  Krug 


IOI 


mit  Maskaronhenkel  und  Bügel, 
der  auf  dem  Bauch  ein  buntes 
Wappen  trägt  (Lanna),  in  dem 
Dr.  Pazaurek  ein  Erzeugnis  Hirs- 
vogels  auf  „antiquitetische  Art,  als 
wären  sie  von  Metall  gegossen“ 
erblicken  möchte. 

Überrascht  hat  auch  das  Auf- 
tauchen einer  bisher  unbekannten 
Vase  mit  den  bunten  Porträt- 
medaillons Karls  V.,  Ferdinands  I. 
und  dessen  Gemahlin  Anna,  von 
jener  Gruppe,  die  Otto  von  Falke  als 
kölnische  Hafnergeschirre  bestimmt 
hat;  dieses  Stück  aus  dem  Besitze 
Lannas  ist  ganz  übereinstimmend, 
auch  in  den  Farben,  mit  dem  von 
Falke  publizierten  Figdor’schen 
Exemplar,  nur  etwas  kleiner. 

Es  würde  zu  weit  führen,  jede  der  einzelnen  Abteilungen  ausführlich 
zu  besprechen ; ich  möchte  nur  betonen,  dass  sie  alle  durch  charakteristische 
und  prominente  Stücke  vertreten  waren,  die  Fayence  von  Delft,  die  deutsche 
und  französische  Fayence,  die  Wedgwoodware,  welche  Rathbone  geschickt 
hatte,  u.  s.  w. 

Zum  Schlüsse  möchte  ich  noch  einer  grossen  Abteilung  gedenken,  deren 
Zusammenstellung  umso  verdienstvoller  war,  als  dabei  viel  künstlerisch 
Minderwertiges  mitberücksichtigt  werden  musste,  das  ist  die  des  böhmi- 
schen Steinguts  und  Porzellans  seit  dem  Ende  des  XVIII.  Jahrhunderts. 
Dr.  Pazaurek  hat  alle  Fabriken  übersichtlich  und  chronologisch  zusammen- 
gestellt, eine  Markentafel  ausgearbeitet  und  so  der  Wissenschaft  einen 
grossen  Dienst  geleistet. 

Es  genügt  hier,  auf  seinen  in  den  Mitteilungen  des  Reichenberger 
Museums  erscheinenden  Bericht  zu  verweisen,  ich  möchte  nur  kurz 
erwähnen,  dass  besonders  in  der  Zeit  von  1800  — 1825  manches  künstlerisch 
ansprechende  Stück  geschaffen  wurde,  so  Blaumalereien  in  der  Porzellan- 
fabrik Klösterle,  so  Empiretassen  in  Schlaggenwald,  von  denen  besonders 
eine  mit  dem  Porträt  Napoleons  I.  auffiel. 

AUS  DEM  WIENER  KUNSTLEBEN  b»  VON 
LUDWIG  HEVESI  -WIEN  b» 

Sezession.  Die  XVI.  Ausstellung  der  Sezession  ist  für  das  Wiener  Publikum 
besonders  wichtig,  da  sie  den  ganzen  Entwicklungsgang  des  französischen  Impressionis- 
mus in  Malerei  und  Plastik  darstellt.  Mehrere  hundert  Bilder  und  Statuen,  meist  aus  Pariser 
Privatbesitz,  sind  organisch  gruppiert,  um  den  Verlauf  der  ganzen  Bewegung  historisch 

M 


Keramische  Ausstellung  in  Reichenberg,  Italienische 
Majolikaschüssel  aus  dem  XV.  Jahrhundert  (Fürst 
Johann  von  und  zu  Liechtenstein) 
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zu  illustrieren.  Zwei  stark  besuchte  Abendvorträge  von  Professor  Richard  Muther  und  Herrn 
Julius  Meier-Graefe  gaben  eine  Art  Text  dazu.  Die  Zusammenstellung  beginnt  mit  den 
Quellen,  das  heisst  mit  Bildern  alter  Meister,  bei  denen  sich  bereits  impressionistische 
Eindrücke  — um  uns  eine  Tautologie  zu  gestatten  — anmelden.  Der  herrliche  Vermeer 
van  Delft  aus  unserer  Galerie  Czernin  steht  an  der  Spitze.  Rubens,  der  Hellmaler  in  dunkler 
Zeit,  Tintoretto,  der  Fleckmaler  unter  breitanlegenden  Zeitgenossen,  Velazquez,  Goya  und 
andere  Spanier  finden  sich  zusammen.  Der  Übergang  ergibt  sich  von  selbst.  Zunächst 
zu  den  spanischen  Bildern  Manets,  diesen  Tanz-  und  Stiergefechtsszenen,  zur  Krinoline  und 
zum  Mollvorhang  der  kreolischen  „Geliebten  Baudelaires“,  zum  blauen  Teppich  und  süd- 
lich matten  Fleischton  der  Malerin  Eva  Gonzales.  Aber  die  farbigen  Flecke,  aus  denen  (für 
die  wahrnehmende  Netzhaut)  das  Leben  besteht,  ändern  ihren  Charakter,  sobald  Manet 
auf  Velazquez-Goyas  Netzhaut  verzichtet  und  seine  eigene  Retina  majorenn  wird.  Da 
kommen  die  Pariser  Lokaltöne  zur  Geltung,  in  jener  Unmittelbarkeit,  die  das  Paris  der 
Siebziger-Jahre  für  einen  Skandal  hielt.  Da  ist  das  wechselvolle  Grün  seiner  sonnigen 
Vorortegärten,  die  zerstiebende  Farbengarbe  der  Buffetdame,  das  accentweise  hingesetzte 
Farben  wesen  der  Pastellporträts,  welche  zuletzt  die  Handübung  des  Halbgelähmten 
bildeten.  Der  alte  Constantin  Guys,  der  aus  einem  englischen  Illustrator  des  Krimkriegesein 
Chikist  der  Krinolinenzeit  geworden  war,  ist  ein  Musterstück  dieser  Accentphotographie. 
Und  mit  Manet  sind  alle  die  Bahnbrecher  da.  Monet,  Renoir,  Degas,  Pissarro,  Sisley,  sogar 
Cezanne,  der  den  Leuten  am  längsten  unverdaulich  geblieben,  und  Berthe  Morizot,  die 
liebenswürdige  Schülerin  und  Schwägerin  Manets.  Man  sieht  bei  Monet  die  moderne  Land- 
schaft erstehen,  mit  dem  Wasser  aller  Wässer  und  dem  Schnee  aller  Schneee,  und  bei 
Pissarro  die  moderne  Strassenvedute  voll  Sonnenschein  und  Sonnenschatten,  deren  violettes 
Wesen  er  zuerst  beobachtet  und  wiedergegeben  hat.  Die  Ballet- und  Chantanteffekte  Degas’ 
eröffnen  eine  neue  Welt.  Die  Voraussetzungslosigkeit  Cezanne’s,  der  jede  Farbe  in 
ihrer  absoluten  Konzentrierung  sieht,  wird  die  Quelle,  aus  der  ein  Teil  des  Nach- 
wuchses schöpft.  Bonnard,  Vuillard,  Roussel,  welche  die  letzten  Möglichkeiten  in 
dieser  Richtung  zu  erreichen  scheinen.  Aber  ihnen  gegenüber  stehen  die  Stilisten. 
Puvis  de  Chavannes  und  der  Übernaive  der  Richtung,  Maurice  Denis,  dem  sich 
Form  und  Farbe  zu  einer  Stilisierung  des  Stiles  durcharbeitet.  Und  noch  andere  Stil- 
versucher, Vallotton  und  Odilon  Redon,  in  denen  Japan  steckt,  Tokio  an  der  Seine;  um  es 
augenfälliger  zu  machen,  sind  der  Ausstellung  auch  eine  Anzahl  ausgesuchte  japanische 
Farbenholzschnitte  einverleibt.  Zwei  Aparte,  die  abseits  stehen,  sind  Vincent  Van  Gogh,  der 
durch  Selbstmord  endete,  und  Toulouse-Lautrec,  der  gräfliche  Krüppel.  Van  Gogh  erscheint 
hier  zum  ersten  Mal,  Lautrec  war  nur  aus  Plakaten  bekannt.  Van  Gogh  vergiftet  sich  in 
jedem  Bilde  mit  seinen  heftigen  Farbenextrakten.  Nec  ultra,  heisst  es  jedesmal.  Toulouse- 
Lautrec  hat  sein  persönliches  Missgeschick  in  eitel  Grausamkeit  der  Charakteristik  und 
Färbung  umgesetzt.  Beide  sind  etwas,  was  man  ewig  fin  de  siede  nennen  wird.  Ein  Profil- 
bildnis Van  Goghs  von  Toulouse-Lautrec,  in  gespensterhaft  körperlosen  Farbenkreiden, 
ist  der  rechte  Ausdruck  von  subjektivem  und  objektivem  Unglück.  Um  die  verschieden- 
artigen Ausstrahlungen  des  impressionistischen  Prinzips  ersichtlich  zu  machen,  sind  auch 
Bilder  von  Whistler,  Besnard,  Cottet,  Simon,  La  Touche,  Forain,  Liebermann,  Slevogt, 
Seurat  und  Rysselberghe,  meist  aus  der  letzten  Zeit,  ausgestellt.  Da  sieht  man  denn  die 
Schwarzen  und  die  Hellen,  die  Wuchtigen  und  die  Flackrigen,  diePünktler  und  die  Flächler 
aufrücken,  jeden  in  seiner  Weise  überzeugt  und  überzeugend.  Es  gibt  nichts  Alleinselig- 
machendes mehr  als  das  Talent.  Die  impressionistische  Plastik  ist  etwas  weniger  Einleuch- 
tendes, aber  ohne  Zweifel  Existentes.  Sie  hat  auch  ihre  Vorgeschichte,  schon  in  der 
Barockzeit,  dessen  Überbietungs-  und  Erfindungstrieb  ja  so  viele  Keime  vonheute  aufstieben 
und  ungenützt  wieder  zerstieben  liess.  Ob  gerade  Caffieri  und  Houdons  Diana  in  dieses 
Kapitel  gehören,  sei  dahingestellt,  in  den  zahlreichen  Arbeiten  Carpeaux’  kündigt  sich  das 
Prinzip  deutlicher  an.  Meunier,  Charpentier,  Carabin,  Fix-Masseau,  Rodin,  Medardo  Rosso 
und  andere  bringen  ihre  Zuschüsse  zum  modernistischen  Geiste.  Von  Rodin  sieht  man  neu 
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das  Riesengebilde  der  Hand  Gottes,  die  aus  dem  Chaos,  aus  dem  Rohen  des  Marmors 
hervorgreift  ins  Licht  und  in  ihrer  Höhlung  das  Lieben  und  Hassen  der  Menschlein  hält. 
Neu  für  Wien  ist  Medardo  Rosso  (geb.  Turin),  der  im  Malerischmachen  der  Plastik  so  weit 
geht,  dass  er  das  Kind  ,,im  Sonnenlicht“  und  ein  Frauenantlitz  im  Wehen  der  Luft,  als 
vorübergehende  Erscheinung  gleichsam  darstellt.  Rosso  ist  die  äusserste  Linke  der  Pariser 
Plastik  und  hat  sogar  Rodin  in  seinen  letzten  Werken  beeinflusst.  Er  war  Rodins  Sporn 
zum  Gestalten  dessen,  was  auf  der  Grenzlinie  des  plastisch  noch  Gestaltbaren  steht.  Die 
Ausstellung  aller  dieser  Dinge  in  innerem  Zusammenhänge  ist  ein  Unternehmen  neuer  Art, 
wie  es  auch  in  Paris  noch  nicht  versucht  wurde.  Sie  wird  vermutlich  Schule  machen. 

MEDIZ.  Im  Hagenbund  sieht  man  eine  bedeutende  Ausstellung  von  Bildern  und 
Zeichnungen  des  Ehepaares  Karl  Mediz  und  Emilie  Mediz-Pelikan.  Diese  beiden 
Künstler,  die  nach  gemeinsamen  Lehr-  und  Arbeitsjahren  in  München-Dachau,  Knokke 
(der  Gatte  hat  sich  auch  in  Paris  gefördert)  und  Dresden  eine  eigentümliche  gemeinsame 
Doppelphysiognomie  zeigen,  sollen  nächstens  wieder  in  das  heimatliche  Wien  übersiedeln. 
Der  starke  Eindruck,  den  sie  hier  machen,  ist  nicht  zu  unterschätzen.  Es  ist  in  ihnen  ein 
kerniges,  strenges  Wesen,  ein  „deutsches“  Etwas.  Unendlicher  Fleiss,  bis  in  alle  Fasern 
der  Sachlichkeit  hinein,  und  dabei  ein  germanischer  Hang  zu  phantasieren,  das  Gesehene 
zu  symbolisieren.  Schon  vor  einem  Jahre,  als  das  Unterrichtsministerium  die  „vier  Eis- 
männer“ von  Karl  Mediz  erwarb,  stand  man  unter  dem  eigenartigen  Eindrücke  dieser 
Zweiseitigkeit.  Dann  lernte  man  die  Sammlung  Dresdener  Kreideporträts  kennen  und  jetzt 
füllt  sich  der  Überblick  durch  weitere  namhafte  Werke.  Von  K.  Mediz  sieht  man  insbesondere 
auch  das  grosse  Bild:  „Gottscheerinnen“  (sein  Vater  war  ein  deutscher  Gottscheer),  das 
vor  vier  Jahren  mit  seinem  kecken  Dreiklang  von  hellemGrün,  Weiss  und  Blau  die  Dresdener 
erschreckt  hat.  Es  schlägt  eine  rücksichtslose  Note  an,  aber  sie  klingt.  Aus  der  letzten  Zeit 
des  Künstlers  fällt  besonders  das  Bild : „Der  heilige  Brunnen“  auf,  dem  wir  seinen  ursprüng- 
lich beabsichtigten  Titel:  „Die  Gotik“  zurückwünschen  möchten.  In  einer  gotischen 
Brunnenkapelle  (Stift  Heiligenkreuz)  steht  ein  uralter  Brunnen,  der  alle  denkbaren  und 
undenkbaren  Patinafarben  spielt.  Auf  seinem  Sockel  sitzt  eine  ernste  Frau,  in  bürgerlich 
schlichtem  Gewände  (Bildnis  der  Frau  Mediz),  aber  mit  blauen,  pfauenäugigen  Fittichen. 
Die  bunten  Fenster  schauen  wie  erstaunte  Augen  aus  dem  Halbdunkel  auf  die  seltsame 
Erscheinung.  Auch  hier  ist  ein  symbolisches  Motiv,  dessen  geistige  Unterstellungen  unab- 
weislich  sind,  mit  der  äussersten  Stoffwahrheit  behandelt.  Ebenso  real  gegeben,  wie  die 
lebensgrossen  tirolischen  Bauerntypen  an  einer  anderen  Wand,  oder  alle  Zufälligkeiten 
der  Rinde  an  den  Baumstämmen,  die  beiden  Künstlern  so  ans  Herz  gewachsen  sind.  Gewiss 
sind  es  ihre  besonderen  Realismen  — diese  Rinde,  jene  Wadenstrümpfe  u.  s.  f.  — was 
das  Auge  des  Beschauers  zunächst  fesselt  und  ihm  einen  neuen  Eindruck  macht.  Aber  das 
ist  nur  ein  Teil  ihrer  Weltanschauung,  es  gehört  mit  zu  dem  Wunder,  als  das  sie  diese 
Welt  erblicken.  Den  Ausdruck  für  dieses  Wunder  suchen  sie  noch,  in  grossen  Bildern  und 
kleinen  Studien  von  südlichen  Klippengestaden  (Dalmatien,  Korfu)  und  nördlichen  Gletscher- 
gegenden (Gross-Venediger).  Die  Gletscherbilder,  in  denen  so  mancher  Zug  eine  erlebte 
Wahrheit  atmet,  während  die  Atmosphärik  noch  viel  Willkürliches  behält,  sind  die  Früchte 
des  letzten  Sommers.  Es  ist  ein  weiter  Weg  von  da  zurück  bis  zu  jener  ungarischen  Bäuerin 
im  gestickten  Schafpelz  (1892),  dessen  saftig  realistische  Lederherrlichkeit  noch  an  früheres 
München  erinnert.  Aber  der  Weg  hat  zum  Ziele  geführt. 

KLEINE  AUSSTELLUNGEN.  In  der  Galerie  Miethke  hat  Ad.  Franz  Seligmann 
eine  Ausstellung  seiner  Bilder  und  Zeichnungen  veranstaltet.  Der  vielseitige  Künstler 
hat  in  früheren  Jahren  so  manchesmal  Aufmerksamkeit  erregt.  Der  Operationssaal  Billroths 
— fast  hätten  wir  gesagt:  das  Atelier  Billroths  — (1890)  ist  hier  wieder  zu  sehen.  Er  hätte 
das  Zeug,  so  mit  gewandter  Hand  die  Wiener  Gesellschaft  zu  illustrieren.  Noch  grösser 
aber  war  immer  sein  Talent,  sich  von  seinem  Talent  abziehen  zu  lassen.  Gewisse  grosse 
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Rudolf  Marschall,  Der  gute  Hirte 


Weiblichkeiten  mit 
symbolischem  Unter- 
sinn, wie,,  Belladonna“, 
das  „Mädchen  mit 
dem  Yatagan“  (etwas 
zu  sehr  nach  Lenbachs 
Schlangendame  ge- 
raten), „Hermes  Psy- 
chopompos“  u.  s.  f. 
zeigen  einen  Zug  ins 
Bedeutendere.  Dazu 
reicht  die  Urwüchsig- 
keit nicht.  Auch  die 
Farbe  kommt  der 
Zeichnung  nicht  nach. 
Im  Porträt  von  heute, 
in  der  kleinen  Land- 
schaft, in  der  Illu- 
stration (Ganghofers 
Bücher  liegen  ihm  be- 
sonders) leistet  er  An- 
erkennenswertes. Das, 
wobei  er  endlich  blei- 
ben wird,  wenn  er  sich 
dazu  überhaupt  ent- 
schliessen  kann,  dürfte 
ihm  endgiltig  glücken. 

Im  Salon  Pisko  grup- 
pieren sich  mehrere 
kleine  Sonderausstel- 
lungen. Darnaut  bringt 
eine  Anzahl  ange- 
nehmer Stimmungs- 
landschaften, deren 
etliche  aus  Worps- 
wede geholt  sind.  Der 
wuchtige  Stil  dieser 
Gegend  ermässigt  sich 
bei  ihm  wesentlich, 
aber  der  Ausflug  hat 
nicht  geschadet.  Ka- 
milla  Göbl  stellt  eine 
Reihe  Blumenstücke 
aus,  verhältnismässig 
kräftig  nach  Charakteri- 
stik und  Farbensinn. 
Auch  ein  grösserer  Zug 
meldet  sich  fallweise. 
In  einem  grossen  Fen- 
ster mit  roten  Muskat- 
blüten und  schatten- 
werfendem Weinlaub. 


Dolon-Relief  (Kunsthistorisches  Hof-Museum) 


Oder  in  einer  Schneeaussicht  durch  das  grosse  Atelierfenster,  mit  Körben  voll  bunter  Hya- 
cinthen  im  Vordergründe.  Ein  neuer  Landschafter,  der  Lienzer  Karl  Hoffmann,  der  sich  vom 
Gymnasiallehrer  autodidaktisch  zum  Maler  gebildet  hat,  überrascht  durch  stark  besonnte 
Dolomitansichten  und  egyptische  Wüstengebirge  („Am  Nil“  und  anderes).  Er  legt  einst- 
weilen auf  die  Zeichnung  zu  viel  Gewicht  und  wird  noch  tiefer  in  Licht  und  Farbe 
eindringen  müssen.  Der  Münchener  Alfred  Bachmann  bringt  Meeresstimmungen,  die 
nicht  die  rechte  Suggestion  ausüben.  — Im  Salon  Artin  stellt  der  Ragusaner  Vlaho 
Bukovac  (in  Paris  gebildet  und  lange  Zeit  in  Agram  ansässig)  vortreffliche  Porträts 
(darunter  das  serbische  Königspaar)  und  Genreszenen,  auch  wohl  etwas  Phantastisch- 
Symbolisches  aus.  Er  liebt  eine  feurige,  helle  Skala  und  pointilliert  stark.  Trotzdem 
erscheint  er  weit  gelassener  als  die  neuesten  Farbenmenschen.  Sehr  interessant  ist  eine 
Porträtstudie  des  Kaisers  vom  Jahre  1896.  Seine  Ausstellung  wird  mit  Recht  sehr 
gewürdigt. 


KLEINE  NACHRICHTEN  S<* 

Geschenk  seiner  Majestät  des  Kaisers  an  seine 

HEILIGKEIT  DEN  PAPST.  Aus  Anlass  der  Feier  des  fünfundzwanzig- 
jährigen Pontifikates  Leo  XIII.  übersandte  Seine  Majestät  der  Kaiser  dem  Papste  eine 
Statuette  des  guten  Hirten.  Die  Arbeit  wurde  im  Aufträge  des  Oberstkämmereramtes  vom 
Bildhauer  Rudolf  Marschall  in  Wien  ausgeführt,  der  damit  eine  neuerliche  Probe  seiner 
Begabung  ablegte.  Auf  einem  fein  profilierten  Sockel  von  milchweiss  und  rötlich-lila 
geädertem  afrikanischen  Marmor  ist  die  in  Gold  gegossene  und  vom  Künstler  eigenhändig 
ziselierte  Gruppe  Christi  mit  den  Lämmern  aufgebracht.  Der  Heiland,  eine  Figur  von 
grossem  Adel  des  Ausdruckes,  hält  das  verlorene  Schäfchen  an  der  Brust  und  schreitet 
der  sich  an  ihn  drängenden  Herde  voran.  An  einer  der  Breitseiten  des  Sockels  ist,  von  den 
in  graviertem  Golde  und  Diamanten  ausgeführten  Wappen  des  Kaisers  und  des  Papstes 
flankiert,  in  Goldbuchstaben  die  vom  Minister  für  Kultus  und  Unterricht  Dr.  Ritter  von 
Hartei  verfasste  lateinische  Inschrift  angebracht,  welche  in  deutscher  Übersetzung  lautet: 
„Papst  Leo  dem  Dreizehnten,  dem  besten  Hirten  der  Gläubigen,  der  durch  besondere 
göttliche  Vorsehung  fünf  Lustren  hindurch  die  Kirche  glücklichst  regiert  und  defen 
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Gnadenschätze  hochherzig  erschliesst, 
widmet  dies  Abbild  des  guten  Hirten 
Franz  Joseph  I.,  Kaiser  von  Österreich 
und  Apostolischer  König  von  Ungarn.“ 
Das  Kunstwerk  fand  den  beson- 
deren Beifall  des  Papstes  und  wurde 
über  seine  Anordnung  in  den  vati- 
kanischen Gemächern  an  günstigstem 
Platze  aufgestellt. 
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ÖSTERREICHISCHE  KUNST 
IM  XIX.  JAHRHUNDERT 
VON  LUDWIG  HEVESI.*  Ein 

wertvolles  Buch,  das  auch  jene  mit 
Interesse  und  Nutzen  lesen  werden, 
die  nicht  mit  allen  Anschauungen  des 
Verfassers  übereinstimmen.  Hevesi, 
der  im  Kampfe  um  die  Durchsetzung 
der  modernsten  Kunstbestrebungen  in 
der  vordersten  Reihe  steht  und  mit 
gerechtem  Stolze  in  der  Einleitung  zu 
vorliegendem  Buche  sagen  kann,  dass 
er  nach  Kräften  das  Seine  zur  Herbei- 
führung der  neueren  und  neuesten 
Wendungen  beigetragen  habe,  bemüht 
sich  ersichtlich,  auch  dem  gerecht  zu 
werden,  was  ihm  unsympathisch  ist 
in  der  Entwicklung  der  österreichischen 
Kunst  des  19.  Jahrhunderts.  Sein  Wissen 
ist  gross,  einen  beträchtlichen  Teil 
dessen,  was  nun  schon  als  Geschichte 
hinter  uns  liegt,  hat  er  miterlebt,  und 
wie  er  zu  schauen  und  das  Geschaute 
mit  Gefühl  zu  sättigen  und  meisterhaft 
anschaulich  zu  schildern  versteht,  weiss 
jeder,  der  die  Kritiken  und  Essays  dieses 
feingebildeten  Meisters  des  Stils  ge- 
lesen, sich  an  ihnen  erfreut  und  geschult 
hat.  Das  Buch  ist  in  drei  Abschnitte 
geteilt:  „Die  akademische  Zeit“,  „Bürgerlich  und  Romantisch“  und  „Unter  Kaiser  Franz 
Joseph  I“.  Ein  Subjektivist  und  Impressionist  wie  Hevesi  muss  für  die  Romantik  besondere 
Vorliebe  haben,  sie  weist  in  ihrer  geistigen  Stimmung,  in  ihren  künstlerischen  Zielen, 
vor  allem  in  ihrer  Auffassung  der  künstlerischen  Persönlichkeit  ja  so  viele  merkwürdige 
Parallelismen  mit  der  Gegenwart  auf.  Dieses  Kapitel  ist  denn  auch  ganz  besonders  lehr- 
reich und  voll  neuer  fruchtbarer  Entdeckungen  und  Rettungen.  Was  Hevesi  von  Führich 
und  Schwind  sagt,  wie  er  dem  lange  verkannten  Steinle  gerecht  zu  werden  sucht,  seine 
liebevolle  Schilderung  Danhausers,  Gauermanns,  Waldmüllers,  der  Schindler,  Ranftl,  Eybl, 
Fendi,  seine  Charakteristik  Raffalts,  des  ersten  Stimmungsmalers,  wird  auch  der  Fach- 
mann mit  Genuss  lesen.  Höchst  verdienstlich  ist,  wie  Hevesi  sich  des  Biedermaierstils 
im  Hausrat  annimmt  und  dessen  Stellung  im  Kunstleben  Wiens,  dem  er  fast  ausschliesslich 
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angehört,  zu  sichern  trachtet;  das 
Wort  von  dem  weiblichen  und  männ- 
lichen Typus  dieses  Stiles  wirkt  wie 
eine  Entdeckung.  Wie  Hevesi  zur  Kunst 
der  letzten  Dezennien  steht,  ist  bekannt, 
es  mag  ihm  schwer  gefallen  sein,  so 
Viele  und  Vieles  zu  loben,  aber  wo  er 
lobt  und  tadelt,  gibt  er  Gründe  für  sein 
Urteil,  und  persönliche  Gegnerschaft 
kommt  nur  vereinzelt  zu  Worte.  Den 
Umschwung,  der  sich  im  Laufe  der 
letzten  sechs  Jahre  vollzogen,  schildert 
er  mit  sichtlicher  Lust  und  Befriedi- 
gung und  nur  zu  bedauern  ist,  dass 
Hevesi  die  Darstellung  der  Entwicklung 
des  neuesten  Wiener  Kunstgewerbes 
gerade  dort,  wo  sie  am  interessantesten 
wird,  mit  der  Besprechung  des  Standes 
im  Jahre  1898,  abbricht.  Seither  hat 
es  ja  in  der  Tat  an  Verschiebungen  der 
inneren  und  äusseren  Lage,  an  ganz 
neuen  Gruppierungen  der  kämpfenden 
Parteien  nicht  gefehlt.  Das  Buch  ist 
aufs  Reichste  illustriert,  der  Entwurf 
der  Einbanddecke  stammt  von  Kolo 
Moser.  Leisching 


WIEN.  ZUWACHS  DER  KAI- 
SERLICHEN KUNSTSAMM- 
LUNGEN IM  JAHRE  1902.  Den 
Berichten  der  einzelnen  kaiserlichen 
Sammlungen  über  das  abgelaufene  Jahr 
ist  bezüglich  des  Zuwachses  Folgendes 
zu  entnehmen. 

Die  ÄGYPTISCHE  SAMMLUNG  C.  M.  Schwerdtner,  Plaque  auf  Werdnik 

hat  keine  Neu-Erwerbung  zu  verzeich- 
nen. Dagegen  sind  der  ANTIKENSAMMLUNG  eine  Reihe  interessanter  Gegenstände 
zugekommen.  Weitaus  die  wichtigste  dieser  Acquisitionen  ist  das  schöne,  nur  an  der 
unteren  Partie  beschädigte  Marmor-Relieffragment  mit  einer  Szene  aus  der  Ilias:  Dolon, 
der  allzu  sorglos  auf  Kundschaft  auszieht,  und  Odysseus  mit  Diomedes,  die  unter  einer 
mächtigen  Platane  auf  der  Lauer  liegen  und  nun,  die  nahenden  Schritte  des  nächtlichen 
Wanderers  vernehmend,  sich  aufmachen,  ihm  den  Weg  zu  verstellen.  Die  Situation  ist  auf 
das  prägnanteste  gekennzeichnet,  die  Charakteristik  der  drei  Figuren  fein  empfunden.  Dem 
Stile  nach  gehört  das  Bildwerk  der  Gruppe  hellenistischer  Reliefs  aus  der  Zeit  Cäsars  und 
Augustus  an.  Es  war  in  einem  Privathause  der  Via  Margone  in  Rom  eingemauert  und 
kam  dann  in  den  Kunsthandel.  Aus  der  Zahl  der  übrigen  Erwerbungen  verdienen  noch 
einige  Stücke  um  ihres  Kunstwertes  willen  Erwähnung.  Zunächst  ein  bronzenes  Figürchen 
aus  Capua,  wohl  um  die  Wende  des  V.  und  IV.  vorchristlichen  Jahrhunderts  anzusetzen, 
einen  Hoplitodromen  (Waffenläufer)  im  Momente  des  Ablaufes  zeigend.  Ferner  der  Fuss 
einer  etruskischen  Ciste  (cylinderförmige  Schmuck-Kassette)  aus  Bronze,  in  Orvieto 
gefunden,  mit  der  ornamental  behandelten  Figur  eines  geflügelten  Giganten,  und  ein 
schöner  Bronzehenkel  mit  liegenden  Widdern  und  springenden  Pferdchen  geziert,  aus 
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Florenz.  Von  besonderem 
Werte  ist  ein  Krug  aus 
schwarzem  Ton,  von  ele- 
ganter Form  mit  einer  falis- 
kischen  Inschrift;  sehr  an- 
mutig ein  zweihenkeliges 
attisches  Gefäss  mit  dem 
Bilde  des  auf  einem  Hirschen 
reitenden  Eros.  Auch  ein 
Tonrelief  mit  Spuren  von 
Bemalung  verdient  für  Wien 
besondere  Beachtung;  die 
Darstellung  zeigt  Säulen- 
hallen eines  Gymnasions, 
in  den  Interkolumnien  Sta- 
tuen des  Herakles  und 
mehrerer  Athleten,  darunter 
in  hinlänglich  genauer  Nach- 
bildung den  im  Theseus- 
Tempel  aufgestellten  Bron- 
ze-Epheben  aus  Ephesus. 
Hübsch  ist  auch  eine  Terra- 
wären  noch  einige  schöne 
Gemmen,  eine  kleine  Terrakotta,  Knabe  mit  Kampfhahn,  goldene  Ohrgehänge.  Vorwiegend 
archäologisches  Interesse  bietet  eine  Serie  von  Tongefässen  aus  der  Nekropole  von  Yortän 
in  Mysien,  welche  den  keramischen  Funden  der  zweiten  Schichte  von  Hissarlik  (Troja), 
also  dem  3.  Jahrtausend  v.  Chr.,  der  Zeit  vor  der  Erfindung  der  Töpferscheibe,  angehören. 
Diese  Gefässe  — ein  Geschenk  des  Herrn  Goudin  in  Smyrna  — repräsentieren  die  Vor- 
gänger der  eigentlich  hellenischen  Keramik.  Über  die  wie  in  den  Vorjahren  in  reicher 
Zahl  an  die  Antikensammlung  gelangten  Funde  von  den  österreichischen  Ausgrabungen 
in  Ephesus  soll  in  einem  späteren  Zeitpunkte  zusammenfassend  berichtet  werden. 

Die  MÜNZEN-  UND  MEDAILLENSAMMLUNG  hat  in  der  Abteilung  der  antiken 
Münzen  einen  bemerkenswerten  Zuwachs  durch  fünf  Goldstücke  aus  dem  grossen  Schatz- 
funde von  Karnak  in  Ägypten  zu  verzeichnen,  die  durch  Schönheit  der  Prägung  und  ganz 
vorzügliche  Erhaltung  hervorragen.  Auf  römischem  Gebiete  ist  die  stattlichste  Bereicherung 
ein  gut  erhaltenes  Kupfermedaillon  auf  Kaiser  Probus.  Im  übrigen  erfuhren  besonders  die 
griechischen  Serien  des  Ostens  namhafte  Ergänzung. 

Für  die  Abteilung  mittelalterlicher  und  neuzeitlicher  Münzen  und  Medaillen  war  die 
Erwerbung  der  Kollektion  von  Salzburger  Geprägen  des  Altbürgermeisters  Gustav  Zeller 
ein  Ereignis  von  durchschlagender  Bedeutung.  Waren  schon  die  alten  Bestände  des 
kaiserlichen  Kabinets  an  seltenen  Stücken  dieser  Art,  besonders  an  schweren  Goldstücken, 
sehr  reich,  so  wurden  dieselben  durch  diese  Neuerwerbung,  welche  an  3000  Stück  um- 
fasste, in  einer  Weise  completiert,  dass  heute  unsere  Wiener  Sammlung  wohl  als  die 
vollständigste  und  vornehmste  aller  Salzburger  Kollektionen  bezeichnet  werden  darf.  So 
ist,  um  nur  durch  einige  Beispiele  die  Reichhaltigkeit  derselben  zu  beleuchten,  der 
berühmte  Rübentaler  des  Erzbischofs  Leonhard  von  Keutschach  nun  in  drei  verschiedenen 
Abarten,  und  zwar  als  Goldabschlag,  als  einfacher  und  doppelter  vertreten;  der  »Rübener« 
in  nicht  weniger  als  250  Varianten.  Vom  Radianataler  des  Erzbischofs  Matthäus  Lang 
sind  fünf,  vom  Zisternentaler  2,  von  dem  an  sich  nicht  seltenen  Turmtaler  des  Erzbischofs 
Wolfdietrich  sind  bloss  an  Klippen  13  verschiedene  Exemplare  vorhanden  u.  s.  w.  Dazu 
kommen  die  prächtigen  Porträtmedaillen,  fast  durchweg  in  Edelmetallen.  Da  besonders 
auch  die  mittelalterlichen  Münzen  von  Salzburg  einen  reichen  Zuwachs  erhielten,  so 
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weist  Salzburg  im  kaiserlichen 
Münzkabinett  wie  kein  anderes 
Kronland  ein  fast  lückenloses  Bild 
seiner  Münzgeschichte  auf. 

Von  anderen  Erwerbungen 
dieser  Abteilung  sind  mehrere 
seltene  päpstliche  und  andere 
italienische  Goldmünzen,  ein  Zehn- 
dukatenstück König  Leopolds  I. 
für  Böhmen  und  ein  Taler  des 
Freiherrn  Heinrich  Hermann  von 
Burgmilchling  mit  der  Jahr- 
zahl 1610  erwähnenswert. 

Von  Medaillen  sind  nament- 
lich wieder  neuere  Arbeiten 
unserer  Wiener  Medailleure  er- 
worben worden.  Auch  jüngere 
Meister  sind  durch  vielverspre- 
chende Werke  vertreten,  wie  C. 
M.  Schwerdtner,  der  sich  zuletzt 
in  Paris  ausbildete  (Fechtmeister 
M.  Werdnik),  oder  der  Schüler 
Tautenhayns  A.  Löwenthal  (Dr. 
Hoffmann).  Auch  der  Münz- 
graveur vom  k.  k.  Hauptmünzamt, 
Rud.  Neuberger,  hat  sich  neue- 
stens  mit  Glück  im  Porträt  ver- 
sucht (Dr.  Pommer). 


Die  SAMMLUNG  KUNST-  Venezianischer  Türklopfer 

INDUSTRIELLER  GEGEN- 
STÄNDE hat  im  Jahre  1902 

einen  sehr  originell  komponierten  Türklopfer  erworben,  der  sich  ehedem  auf  einem  ungari- 
schen Herrensitze  befunden  hat.  Das  Stück  ist  sicher  venezianisch  und  gehört  etwa  dem  An- 
fänge des  XVII.  Jahrhunderts  an.  Ferner  wurden  von  einem  hiesigen  Antiquitätenhändler 
zur  Ergänzung  der  grossen  Meissner  Altargarnitur  von  H.  Kändler  zwei  der  noch  fehlenden 
Apostelstatuetten  erworben,  die  zwar  verfälscht  und  mit  unechter  Marke  versehen,  aber 
zweifellos  aus  den  alten  Formen  hergestellt  sind  und  aus  verschiedenen  Gründen  für  die 
Sammlung  von  Interesse  sind.  Endlich  sind  von  Herrn  Leopold  Gerstmeyer  in  Wien  drei 
schon  vor  Jahren  von  ihm  entdeckte  Wachsmodelle  von  G.  R.  Donner  geschenkt  worden, 
die  sich  als  Vorarbeiten  zu  den  Passionsszenen  am  Hochaltäre  in  der  Martinskirche  zu 
Pressburg  darstellen.  Obwohl  sie  keine  eigentlichen  Modelle,  sondern  Wachsabgüsse  über 
solchen  sind,  lassen  sie  doch  einen  sehr  interessanten  Einblick  in  die  Werkstätte  des 
ungemein  fleissigen  Künstlers  zu,  der  in  seinen  Arbeiten  sich  nie  genug  tun  konnte.  Sie 
stehen  mit  einer  Reihe  ganz  ähnlicher  Entwürfe  im  engsten  Zusammenhang,  unter- 
scheiden sich  jedoch  zum  Beispiel  von  den  sonst  ganz  übereinstimmenden  Modellabgüssen, 
die  die  k.  k.  Münze  noch  aus  dem  Nachlasse  Matthäus  Donners  bewahrt,  in  zahlreichen 
Details.  Leider  haben  sie  durch  Vernachlässigung  und  üble  Behandlung  stark  gelitten,  so  dass 
sie  vor  ihrer  Aufstellung  erst  einer  sorgfältigen  Restaurierung  unterzogen  werden  mussten. 
Über  das  ansehnliche  Legat  Goldschmidt,  welches  eine  ganze  Reihe  sehr  bemerkens- 
werter kunstgewerblicher  Objekte  enthält,  wird  später  ausführlicher  berichtet  werden. 

Die  KAISERLICHE  GEMÄLDEGALERIE  hat  an  Bildern  älterer  Schulen  drei 
interessante  Nova  zu  verzeichnen:  ein  Wiener  Bild  „Heimkehr  von  der  Jagd“,  welches  bei 
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C.  W.  Duyster,  Heimkehr  von  der  Jagd 


der  Auktion  des  Nachlasses  von  Josef  Riedel  in  Wien  erworben  wurde  und  dort  unter 
dem  Namen  C.  W.  Duyster  ging,  jedoch  wahrscheinlicher  als  Pieter  de  Codde  anzusprechen 
sein  dürfte;  ein  „Porträt  eines  Priesters“  von  Francojis  (Lucas  Franchoys  d.  J.,  1616  — 1681 
oder  Pieter  Franchoys  1606 — 1654?),  Geschenke  des  Universitätsprofessors  Hofrates 
Dr.  Politzer;  endlich  ein  interessantes  oberdeutsches  Bild  „Tod  Mariens“.  Dieses  letztere 
Gemälde  befand  sich  in  der  Kirche  zu  Winzendorf,  musste  jedoch,  da  seine  Holzunterlage 
durch  Wurmstich  fast  ganz  zerstört  war,  von  dort  entfernt  werden.  Über  Veranlassung 
des  Patrons  der  Kirche,  Seiner  k.  u.  k.  Hoheit  des  Erzherzogs  Rainer,  wurde  es  an  die 
kaiserliche  Galerie  abgegeben,  wo  es  zunächst  in  monatelanger  minutiöser  Arbeit  durch 
Abschaben  der  wurmstichigen  Holzpartien  von  diesen  befreit  und  sodann  auf  Leinwand 
übertragen  wurde.  Nach  vorgenommener  Reinigung  stellte  es  sich  als  eine  recht  wertvolle 
Komposition  von  dramatischem  Ausdrucke  der  Figuren  dar,  welche  allerdings  an  einigen 
Stellen  so  grosse  Lücken  aufweist,  dass  an  eine  Einreihung  in  die  Galerie  selbst  nicht  zu 
denken  ist.  Das  Bild  wurde  deshalb  im  Depot  in  Verwahrung  genommen. 

Vom  Zuwachse  für  die  moderne  Abteilung  sind  unter  anderem  anzuführen:  ein 
grösseres  Ölgemälde  von  L.  H.  Fischer.  „Am  Meere“,  das  Gouache-Bild  „Valle  oscura“ 
von  Eugen  Jettei,  zwei  Stilleben  von  Gräfin  Kathinka  Coreth  (f  1833),  Geschenke  der  Gräfin 
Margheri-Commandonna,  geb.  Coreth;  dann  das  Aquarell  „Porträt,  Tochter  des  Kupfer- 
stechers Axmann“  von  Friedrich  Treml  (Widmung  des  Professors  kaiserlichen  Rathes 
Axmann),  drei  Aquarelle  von  Michael  Stohl  (Widmung  von  Baron  und  Baronin  Josef  Dobl- 
hoff),  eine  kleinere  Gouache  von  Jettei,  zwei  Handzeichnungen  von  Gustav  Jäger  u.  a.  m. 

Die  KUPFERSTICHSAMMLUNG  DER  K.  K.  HOFBIBLIOTHEK  hat  auch  im  Jahre 
1902  eine  beträchtliche  Vermehrung  erfahren.  Den  umfangreichsten  Zuwachs  bedeutete 
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die  Einverleibung  der  Hyrtl-Friedlowsky’schen  Porträtsammlung.  Diese  hervorragende 
Kollektion  war  gegen  das  Ende  der  Siebziger-Jahre  von  Hofrat  Hyrtl  gegründet  und  bis 
1885  unter  tätiger  Mithilfe  von  Hyrtls  Assistenten,  Dr.  Friedlowsky,  auf  einen  Umfang 
von  c.  2000  Blättern  gebracht  worden.  In  diesem  Jahre  übernahm  Dr.  Friedlowsky  die 
Sammlung  selbständig  und  vermehrte  sie  noch  fast  um  das  Fünffache,  so  dass  sich  ihr 
heutiger  Bestand  auf  8593  Kunstblätter,  228  Photographien  und  606  Ausschnitte  aus 
illustrierten  Zeitschriften,  im  ganzen  also  auf  9437  Blätter  beläuft.  Die  Sammlung 
besitzt  in  erster  Linie  eine  ikonographische  Bedeutung.  Mit  grosser  Umsicht,  Ausdauer 
und  reichem  biographischen  Wissen  wurde  von  den  beiden  Sammlern  eine  Porträt- 
galerie aller  der  Persönlichkeiten  geschaffen,  deren  Namen  mit  der  Entwicklung  der 
Naturwissenschaften  verknüpft  sind  oder  die  doch  mit  diesen  Wissenschaften  sei  es 
durch  Beruf  sei  es  durch  Neigung  in  Fühlung  gestanden  sind.  Über  5000  Namen  sind  in 
der  Sammlung  vertreten,  von  denen  nicht  wenige  in  ganzen  Serien  von  Blättern  Vorkommen, 
welche  die  betreffende  Persönlichkeit  in  verschiedenen  Lebensaltern  und  Auffassungen, 
bisweilen  auch  dasselbe  Blatt  in  einer  Reihe  verschiedener  Abdruckszustände  zeigen.  Wie 
schon  der  zuletzt  genannte  Umstand  erkennen  lässt,  ist  die  Sammlung  auch  in  graphisch- 
künstlerischer Beziehung  nicht  ohne  Bedeutung.  Die  Hauptmasse  der  fast  durchwegs  gute 
Druckqualitäten  aufweisenden  Blätter  stammt  aus  dem  17. — 19.  Jahrhundert.  Hervor- 
zuheben ist  eine  grössere  Anzahl  guter  Schabkunstblätter,  einige  schöne  Farbstiche  und 
namentlich  eine  beträchtliche  Zahl  vortrefflicher  Porträtlithographien,  die  zum  Teil  in  die 
Frühzeit  dieser  Kunstart  zurückreichen  und  unter  denen  hauptsächlich  die  Blätter 
österreichischer  Künstler  an  Zahl  und  Bedeutung  hervorragen. 
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Unter  den  Neuerwerbungen  verdienen  im  einzelnen  namhaft  gemacht  zu  werden: 
eine  aus  69  Blättern  bestehende  Folge  von  farbigen  Holzschnitten,  ein  Hauptwerk  des 
Hiroshige  in  einem  alten,  ganz  vorzüglichen  Abdruck;  die  Radierungsfolge  „Capricci“  von 
Francesco  Goya  (80  Blätter)  in  einer  frühen  (wahrscheinlich  der  ersten  aus  dem  Jahre 

1802  stammenden)  Ausgabe  in 
Drucken  von  ausserordentlicher 
Reinheit  und  Zartheit  der  Aqua- 
tintatöne; Max  Klingers  Kupfer- 
stich-Folge „Vom  Tode,  II.  Teil“ 
in  Künstlerdrucken  und  eine  voll- 
ständige Serie  von  Probedrucken 
der  Radierungen,  mit  denen  der- 
selbe Künstler  die  im  Jahre  1881 
erschienene  Festschrift  des  Ber- 
liner Kunstgewerbemuseums  ge- 
schmückt hat. 

V on  Reproduktionswerken  und 
Mappen  seien  erwähnt:  Die  Publi- 
kation von  Rembrandts  Gemälden 
von  Bode  und  die  von  Rembrandts 
Zeichnungen  vonHofstede  deGroot, 
die  Veröffentlichungen  der  Kunsthistorischen  Gesellschaft  für  photographische  Publikationen 
in  Berlin,  die  der  Dürer-Society  in  London,  die  Jahreshefte  der  Radier-Vereine  in  München, 
Karlsruhe,  Berlin,  Brüssel,  Stockholm,  die  Photographien  des  Verlags  Fr.  Hoefle  in 
Augsburg  u.  a.  m. 

Ferner  wurden  im  Laufe  dieses  Jahres  graphische  Einzelblätter  einer  ganzen  Reihe 
von  Künstlern  der  Sammlung  einverleibt:  so  unter  anderen  von  Meistern  aus  Österreich: 
W.  Hollar,  Kriehuber,  Eybl,  Fendi,  Dauthage,  G.  Decker,  Paar,  Goebel,  Knöfler,  J.  Schmutzer, 
Unger,  Woernle,  Luntz,  Myrbach,  Uprka,  Orlik;  von  deutschen  Meistern:  Dürer  (Pass.  188), 
Genelli,  HansThoma,  Klinger,  Liebermann,  Stauffer-Bern,  Koepping,  Greiner,  v.  Volkmann, 
Skarbina,  Dettmann,  L.  v.  Hofmann,  Kalckreuth;  von  französischen:  Chapuy,  Debucourt, 
Benjamin  Constant,  Daubigny,  Legros,  Manet,  Riviere,  Willette,  Fantin-Latour,  Moreau- 
Nelaton,  Carriere,  Lepere,  Ranft,  Besnard,  Steinlen,  Degas;  von  englischen:  Whistler, 
Cameron,  Seymour-Haden,  Brangwyn,  ferner  illustrierte  Bücher  von  W.  Crane,  Anning 
Bell;  dann  noch  Blätter  von:  Vibert,  R.  Morghen,  Zuloaga,  Zorn,  Veth,  Rysselberghe  u.  a. 

Von  Schenkungen  an  die  Sammlung  seien  erwähnt:  Die  von  Seiner  Majestät  dem 
Kaiser  gewidmete  Folge  von  Holzschnitten  aus  „Die  österr.-ungar.  Monarchie  in  Wort 
und  Bild“,  ausgeführt  im  xylographischen  Institute  der  k.  k.  Hof-  und  Staatsdruckerei,  in 
Probedrucken  auf  Chinapapier  und  Prachteinband;  das  Oberstkämmereramt  spendete  eine 
vollständige  Serie  der  von  Hanfstängl  in  München  nach  Gemälden  der  kaiserl.  Galerie 
hergestellten  Kohledrucke  und  eine  farbige  Radierung  von  Groh;  das  k.  k.  Ministerium  für 
Kultus  und  Unterricht  ein  Porträt  des  Grafen  Latour  in  Heliogravüre  der  k.  k.  graph. 
Lehr-  und  Versuchsanstalt  und  eine  Radierung  von  Woernle  nach  einem  Gemälde  von 
Jettei.  Weitere  Widmungen  flössen  der  Sammlung  zu  von  Seite  der  Redaktion  des  „Jahr- 
buchs der  Kunstsammlungen  des  Allerhöchsten  Kaiserhauses“,  der  k.  k.  graph.  Lehr-  und 
Versuchsanstalt,  der  Herren  Baron  Hasslinger,  Baron  F.  Rothschild,  Hofrat  Pollitzer, 
Dr.  Egger  von  Möllwald,  Assessor  Giehlow,  Dodgson  (London),  Hessele  (Paris),  Donebauer 
(Prag),  Architekt  Drexler,  Dr.  H.  Egger,  Dr.  Daubrawa,  kais.  Rat  Truxa,  Hans  Olde,  v.  Kempf 
und  der  Frau  Fanny  Wertheimer. 

Der  beträchtliche  Zuwachs,  welchen  die  ANTHROPOLOGISCH-ETHNOGRA- 
PHISCHE ABTEILUNG  DES  K.  K.  NATURHISTORISCHEN  HOFMUSEUMS 
im  Jahre  1902  erfuhr,  umfasst  nur  zu  sehr  geringem  Teil  Gegenstände,  welche  vom 


kunstgewerblichen  Gesichtspunkte  oder  wegen  ihrer  künstlerischen  Bedeutung  zunächst 
von  Interesse  wären.  An  erster  Stelle  sind  hier  wohl  die  vom  k.  u.  k.  Marine-Museum  in 
Pola  dem  k.  k.  naturhistorischen  Hofmuseum  abgetretenen  grossen  und  kostbaren  Stücke 
zu  nennen,  welche  aus  Peking  stammen  und  hervorragende  Werke  der  chinesischen 
Kunstübung  aus  älterer  Zeit 


(zumeist  dem  XVII.  Jahr- 
hundert) darstellen.  Es  sind 
dies  ein  überaus  prunkvoller 
Tempelschirm  von  nahezu 
3 Meter  Breite  und  2‘5  Meter 
Höhe  in  roter  Peking-Lack- 
arbeit  ausgeführt,  ein  von 
stilvoller  Umrahmung  ein- 
gefasstes Triptychon  mit 
Reliefdarstellungen  chinesi- 
scher Hofszenen  dekoriert, 
welche  aus  den  mehrfach 
übereinander  gelagerten 
verschiedenfarbigen  Lack- 
schichten auf  das  mühe- 
vollste und  mit  feinstem 
Sinne  für  die  Farbennuan- 
cierung herausgeschnitten 
sind.  Der  Schirm  stammt 
aus  einen  Tempel  des  kaiser- 
lichen Jagdparkes  Nan-hai- 
tze  in  Peking  und  dürfte 
eine  Arbeit  des  XVII.  Jahr- 
hunderts sein. 

Sodann  ist,  aus  dem-  _ . , , „ 

Spitzentaschentuch,  ausgefuhrt  m Gossengrun 

selben  Tempel  herrührend, 
eine  Statue  des  Buddha  aus 

Bronzeguss  mit  schwerer  Goldplattierung  zu  erwähnen,  deren  Ornamentierung  an  der 
Gewandung  und  am  Postament  aus  der  Goldauflage  herausziseliert  scheint,  mit  chinesischer, 
mongolischer  und  tibetanischer  Inschrift  (XVII.  Jahrhundert).  Endlich  verdient  ein  kolossales 
Räucherbecken  aus  Bronze,  in  vier  Abteilungen,  hervorgehoben  zu  werden,  welches  auf 
einem  zylindrischen  beckenartigen  Untersatz  aufgestellt  war,  der  wie  das  Räuchergefäss 
selbst  die  reichste  Reliefplastik  aufweist.  Das  Stück  ist  4^5  Meter  hoch  und  stellt  eine 
erlesene  Probe  der  weitfortgeschrittenen  Bronzeguss-Technik  der  Chinesen  dar. 

An  zweiter  Stelle  ist  eine  Kollektion  von  100  Nummern  altjavanischer  Bronzealter 
tümer  aus  der  Heiden-  und  buddhistischen  Zeit  Javas  zu  nennen,  welche  das  Museum  dem 
Sammler  Herrn  Robert  Heidsieck  in  Amsterdam  verdankt. 

In  der  Sammlung  von  ethnographischen  Objekten  der  Giljaken,  Golden  und 
Orotschonen  Sibiriens  ist  namentlich  eine  Schamanentracht  der  Golden  mit  ihrem  reichen 
figuralen  Schmuck  und  dem  vollständigen  Götzeninventar  hervorzuheben,  welche  für 
religionsgeschichtliche  Studien  eine  höchst  wertvolle  Unterlage  zu  bieten  vermag. 

Endlich  sei  auch  noch  auf  zahlreiche  ethnographische  Gegenstände  der  Eingeborenen 
der  Insel  Hainan  hingewiesen,  welche  auf  Veranlassung  des  k.  u.  k.  Vizekonsuls  Nikolaus 
Post  in  Hongkong  vom  Seezoll-Assistenten  Friedrich  Materna  inPakhoi  erworben  wurden. 
Darunter  befinden  sich  eine  Anzahl  hochinteressanter  in  Wirktechnik  und  farbiger 
Weberei  dekorierter  Trachtenstücke,  ferner  reizvolle  geschnitzte  Haarnadeln  aus  Fisch- 
knochen mit  Menschendarstellungen,  zierlich  dekorierte  Esstäbe  u.  s.  w.,  wie  überhaupt 
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Spitzenfächer,  ausgeführt  in  Gossengrün 


der  Kunststil  dieser  Objekte  einen  altertümlichen  und  eigenartigen  Formenkreis  zur 
Schau  bringt. 

Unter  den  eingelaufenen  prähistorischen  Funden  sind  die  Grabbeigaben  aus  der  Ne- 
kropole von  Mihovo  im  Gerichtsbezirke  Landstrass  in  Unterkrain  zu  erwähnen.  Die  dortigen 
Gräber  reichen  aus  dem  IV.  Jahrhundert  vor  bis  in  das  IV.  Jahrhundert  nach  Chr. 
und  ihr  Inhalt  gibt  ein  sehr  lehrreiches  Bild  der  stufenweise  fortschreitenden  provinzialen 
Kultur  jener  Zeit.  Die  Ausbeute  umfasst  eine  grosse  Auswahl  von  eisernen  Waffen 
römischer  und  keltischer  Krieger,  manigfaltiges  Kleingerät  aus  Silber,  Bronze,  Eisen,  Bein, 
Glas,  Bernstein  u.  s.  w.  und  viele  Gefässe  aus  Ton  und  Glas.  Wir  beschränken  uns  darauf, 
aus  dieser  Sammlung  eine  silberne  Fibula  im  Bilde  zu  bringen.  Die  Fibeln,  deren 
wechselnde  Formen  bekanntlich  in  unseren  alten  Kulturprovinzen  geradezu  als  Leit- 
formen dienen,  haben  — manchem  anderen  Geräte  voraus  — ein  kunstgewerbliches 
Interesse,  weil  ihre  Entwicklung  eine  stetig  fortschreitende,  alle  einzelnen  Bestandteile 
sinngemäss  aus-  und  umgestaltende  war,  so  dass  sie  in  dieser  Hinsicht  geradezu  als  Lehr- 
beispiele dienen  können.  Als  ein  solches  möge  eine  der  gallischen  Fibelformen  aus  dem 
zweiten  Jahrhundert  v.  Chr.  (die  ,,Mittel-La  tene-Armbrust-Fibel“  der  Prähistoriker), 
deren  unsere  Ausgrabungen  vier  grosse  silberne  Exemplare  von  8 cm  Länge  und  12  bis 
13-5  cm  Breite  enthalten,  angeführt  werden.  Das  charakteristische  Äussere  dieser  vor 
2000  Jahren  modern  gewesenen  Sicherheitsnadel  ist  nicht  etwa  durch  die  Anbringung 
unkonstruktiver  Zutaten  bestimmt,  sondern  durch  die  kräftige  und  zum  Teil  überkräftige 
Ausbildung  der  Hauptbestandteile.  Und  gerade  darin,  dass  trotz  aller  Übertreibung  das 
Grunderfordernis  einer  jeden  guten  Stilisierung,  nämlich  die  richtige  Betonung  des  Zweckes 
eines  jeden  Gliedes,  getreulich  gewahrt  wird,  ist  die  prinzipielle  Mustergültigkeit  dieses 
Schmuckstückes  begründet. 

SPITZEN.  Die  auf  Seite  113  und  114  abgebildeten,  von  Ihrer  kais.  und  kön.  Hoheit  der 
Frau  Erzherzogin  Maria  Theresia  für  die  Brautausstattung  ihrer  Tochter,  der  Frau  Erz- 
herzogin Elisabeth  Amalia,  bestellten  Nähspitzen  wurden  unter  Ingerenz  des  k.  k.  Zentral- 
Spitzenkurses  in  Gossengrün  im  Erzgebirge  nach  Entwürfen  von  Frau  M.  Hrdlicka  ausgeführt. 

LEIPZIG.  IM  LEIPZIGER  KUNSTGEWERBE-MUSEUM  ist  unter  dem  Titel  »Die 
Pflanze  in  ihrer  dekorativen  Verwertung«  eine  Ausstellung  eröffnet  worden,  die  bis 
Anfang  April  dauern  wird.  Dank  der  Beteiligung  vieler  Künstler  und  öffentlicher 
Lehranstalten  erhält  der  Besucher  einen  umfassenden  Einblick  in  die  mannigfachen  Arten 
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KunmMruktor  : Prof.  Rud.  Hammel  (Wien). 
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Fig.  1 — 9.  Prof.  Gustav  Vtiksch  (Fachschule  Gat'ona)  rec. 

Fig.  10  — 14.  Lehrer  Wilhelm  Michel  (Fachschule  NixdorQ  fec. 

’Fig.  15— 16.  Lehrer  L.  Saotowski  (Staats - Gewerbeschule  Lemberg)  fec 


STUDIENARBEIT  AUS  DEN  FACHKURSEN  -FÜR  LEHRKRÄFTE  K.  K.  KU 


UNSTGEWERBLICHER  UNTERRICHTSANSTALTEN  IN  SALZBURG 


C 
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Fig,  1.  Prof.  Gustav  Miksch  (Fachschule  Gablonz)  fec. 

Fig,  2-4.  Lehrer  Wilhelm  Michel  (Fachschule  Nixdorf)  fec. 

Fig.  5 II.  Lehrer  L.  Sadlowski  (Staats  - Gewerbeschule  Lernbe-^) 


des  künstlerischen  Pflanzenstudiums  und  vor  allem  des  Pflanzenstilisierens.  Wie  verlautet, 
ist  die  Herausgabe  einer  die  wichtigsten  Resultate  der  Ausstellung  zusammenfassenden 
Publikation  geplant. 

ZU  UNSEREN  BEILAGEN.  Die  beiden  farbigen  Tafeln,  welche  diesem 
Hefte  beigegeben  sind,  stellen  Reproduktionen  von  Studienarbeiten  aus  den  Fach- 
kursen für  Lehrkräfte  k.  k.  kunstgewerblicher  Unterrichtsanstalten  in  Salzburg  dar,  und 
bilden  solchermassen  Fortsetzungen  zu  den  in  den  Heften  IV  und  V des  vorangegangenen 
Jahrganges  dieser  Zeitschrift  veröffentlichten  Tafeln.  Wie  jene  sind  sie  ein  Teil  der 
vom  k.  k.  Ministerium  für  Kultus  und  Unterricht  publizierten  Lehrbehelfe  für  staatliche 
und  staatlich  subventionierte  gewerbliche  Lehranstalten.  Über  die  wichtige  Institution  der 
Fachkurse,  welche  die  Fortbildung  des  Lehrpersonales  der  dem  k.  k.  Ministerium  für 
Kultus  und  Unterricht  unterstehenden  Lehranstalten  kunstgewerblicher  Richtung  zur  Auf- 
gabe haben,  wurde  auf  Seite  2x3  des  letzten  Jahrganges  ausführlich  berichtet.  Die  Tafeln 
sind  chromolithographische  Schnellpressendrucke  der  k.  k.  Graphischen  Lehr-  und  Ver- 
suchsanstalt in  Wien  und  wurden  der  Redaktion  unserer  Zeitschrift  vom  k.  k.  Ministerium 
für  Kultus  und  Unterricht  zur  Verfügung  gestellt. 


MITTEILUNGEN  AUS  DEM  K.  K.  ÖSTER- 
REICHISCHEN MUSEUM  b» 

Ausstellung  von  Bucheinbänden  und  vorsatz- 
papieren. Am  18.  Februar  wurde  im  k.  k.  österreichischen  Museum  die  Aus- 
stellung von  Bucheinbänden  und  Vorsatzpapieren  eröffnet.  Die  Ausstellung  befindet  sich 
in  den  Sälen  IX — X des  I.  Stockwerkes.  Der  Katalog  umfasst  über  800  Nummern.  — Wir 
werden  im  nächsten  Hefte  ausführlich  über  die  Ausstellung  berichten. 

Seine  Exzellenz  der  Herr  Minister  für  Kultus  und  Unterricht  Dr.  Wilhelm  Ritter  von 
Hartei  hat  am  18.  Februar  in  Begleitung  des  Ministerialrates  Dr.  Adolf  Müller  die  Aus- 
stellung von  Bucheinbänden  und  Vorsatzpapieren  im  k.  k.  österreichischen  Museum 
besichtigt. 

Seine  k.  u.  k.  Hoheit  der  durchlauchtigste  Herr  Erzherzog  Ludwig  Viktor  hat  am 
28.  Februar  die  Ausstellung  mit  seinem  Besuche  ausgezeichnet. 

GESCHENKE  AN  DAS  MUSEUM.  In  jüngster  Zeit  wurden  dem  öster- 
reichischen Museum  eine  Reihe  wertvoller  Geschenke  gemacht,  welche  in  den  letzten 
Wochen  im  Säulenhofe  des  Museums  ausgestellt  waren.  Die  im  Dezember  des  vorigen 
Jahres  verstorbene  Frau  Hofrat  Marie  von  Dräsche  hat  verfügt,  dass  ein  kostbares  Altwiener 
Dejeuner  aus  der  Zeit  um  1800  (bestehend  aus  Untersatz  mit  Gemälde  von  Lamprecht, 
zwei  Kannen,  Zuckerdose  und  zwei  Tassen  mit  Unterschalen)  aus  ihrem  Nachlasse  dem 
Museum  zugewiesen  werde;  Herr  Dr.  Albert  Figdor  hat  eine  Reihe  hervorragender  Silber- 
schmiedearbeiten des  18.  — 19.  Jahrhunderts  (Kannen,  Salzfässer  etc.)  geschenkt,  Herren- 
hausmitglied Philipp  von  Schoeller  zwei  prachtvolle  spanische  Dalmatiken  mit  Seiden- 
stickerei aus  der  Zeit  um  1600;  und  das  vor  einigen  Monaten  verstorbene  Fräulein 
Franziska  von  Semlitsch  hat  dem  Museum  unter  anderem  zwei  sehr  schöne  Capo  di  Monte- 
Vasen  legiert. 

Bibliothek  des  museums  . Vom  21.  März  bis  20.  Oktober  ist  die  Bibliothek 

des  Museums,  wie  alljährlich,  an  Wochentagen  — mit  Ausnahme  des  Montags  — 
von  9-2  Uhr,  an  Sonn-  und  Feiertagen  von  9 — 1 Uhr  geöffnet. 

Besuch  des  museums.  Die  Sammlungen  des  Museums  wurden  in  den 

Monaten  Jänner  und  Februar  von  35855,  die  Bibliothek  von  3984  Personen  besucht. 
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Frankfurt  a.  M.  H.  Keller.  M.  15. 

DAVISON.T.R.  The  Recent  Advance  in  Architecture  I. 
Our  best  Municipal  Buildings.  (The  Magazine  of 
Art,  Jänner.) 

Designs  for  Summer-Houses.  (The  Studio,  Jänner.) 

EBE,  Gust.  Neubildungen  im  Bereiche  der  Bau- 
gliederungen. (Kunst  und  Handwerk,  3.) 

FABRICZY,  C.  v.  Adriano  Fiorentino.  (Jahrbuch  der 
königlich-preussischen  Kunstsammlungen, XXIV,  1.) 

FURTWÄNGLER,  A.  Der  „Betende  Knabe“  (Allgem. 
Zeitung,  Beilage,  297.) 

— 100  Tafeln  nach  Bildwerken  der  kgl.  Glyptothek. 
III.  S.  Text.  gr.  8 °.  München,  A.  Buchholz,  M.  2-70. 


,G“.  John  Voyez  and  his  Works  (The  Connoisseur, 
März.) 

GEFFROY,  G.  Esquisses  decoratives  de  Rene  Binet. 
(Art  et  Decoration,  VII.  i.) 

HABICH,  G.  Hans  Kels  als  Konterfetter.  (Monats- 
berichte über  Kunst  und  Wissenschaft,  III,  i.) 

HANN,  P.  Von  amerikanischer  Skulptur.  (Die  Kunst, 
IV,  4.) 

HASELOFF,  A.  Ein  altchristliches  Relief  aus  der  Blüte- 
zeit römischer  Elfenbeinschnitzerei.  (Jahrbuch 
der  königlich-preussischen  Kunstsammlungen. 
XXIV,  1.) 

IRMISCH,  E.  Beiträge  zur  Baugeschichte  des  Palais 
des  k.  k.  Ministeriums  des  Innern.  (Ehemals  Palais 
der  böhmischen  Hofkanzlei.)  (Allg.  Bauzeitung, 
1903,  1.) 

LANGE,  W.Zur  künstlerischen  Gestaltung  des  Gartens. 
(Innen-Dekoration,  Febr.) 

LÜBKE,  G.  Baudenkmäler  von  Braunschweig.  (Blätter 
für  Architektur  und  Kunsthandwerk,  1.) 

MECKEL,  C.  A.  Mittelalterliche  Steinkanzeln.  (Zeit- 
schrift für  christl.  Kunst,  XV,  11.) 

M.  R.  Das  Haus  Wilke  in  Guben.  (Berliner  Architektur- 
welt, V,  12.) 

MEISSNER,  C.  Max  Hans  Kühne  als  Innen-Architekt. 
(Innen-Dekoration,  Febr.) 

MEURER,  M.  Zu  den  Sarkophagen  von  Klazomenai. 
(Jahrbuch  des  kais.  deutschen  archäol.  Institutes, 
XVII,  3.) 

MUTHESIUS,  H.  Die  Kodak-Läden  George  Walton’s. 
(Dekorative  Kunst,  März.) 

OBRIST,  H.  Grabdenkmäler.  (Dekorative  Kunst, 
März.) 

OSBORN,  M.  Die  modernen  Wohnräume  im  Waren- 
haus von  A.  Wertheim  zu  Berlin.  (Deutsche  Kunst 
und  Dekoration,  März.) 

PETERS,  O.  Magdeburg.  (Blätter  für  Architektur  und 
Kunsthandwerk,  1.) 

PHILLIPPS,E.M.  Waldo  Story:  Sculptor. (The  Maga- 
zine of  Art,  Jänner.) 

RADFORD,  Ernest.  Modern  english  Plastering.  Mr. 
G.  P.  Bankart’s  Work.  (The  Studio,  Jänner.) 

Der  Rathausneubau  der  Stadt  Duisburg.  (Deutsche 
Bauzeitung,  1,  2.) 

Ajoung  Sculptor:  Mr.  Reginald  F.  Wells.  (The  Studio, 
Febr.) 

SCHNÜTGEN.  Zwei  holzgeschnitzte  Grüppchen  der- 
selben Hand  in  verschiedenem  Besitz.  (Zeitschrift 
für  christliche  Kunst,  XV,  12.) 

SCHULTZE-Naumburg,  P.  Moderne  Wohnhäuser. 
(Der  Kunstwart,  8.) 

SMITH,  E.  W.  Moghul  Colour  Decoration  of  Agra. 
(The  Journ.  of  Indian  Art,  Okt.) 

SOULIER,  G.  Maison  de  Ville  et  Maison  des  Champs. 
(L’Art  decoratif,  Febr.) 

SWOBODA,  H.  Zur  Lösung  der  Riesentorfrage.  Das 
Riesentor  des  Wiener  St.  Stefansdomes  und  seine 
Restaurierung.  30  S.  mit  1 Tafel,  gr.  40,  Wien, 
A.  Schroll  & Co.  80  Pfg. 

VERMEYLEN,  A.  Constantin  Meunier.  (Onze  Kunst, 
Jänner.) 

VÖGE,W.Die  Bamberger  Domstatuen,  ihre  Aufstellung 
und  Deutung.  (Zeitschrift  für  christl.  Kunst,  XV,  12.) 

Wandlungen  der  Architektur.  (Dekorative  Kunst,  März.) 
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III.  MALEREI.  LACKMALEREI. 
GLASMALEREI.  MOSAIK 

BALDRY,  A.  L.  Albert  Moore:  An  Appreciation.  (The 
Art  Journal,  Febr.) 

DURRIEU,  P.  Deux  miniatures  inedites  de  Jean  Fou- 
quet.  In  8°,  24  p.  et  2 grav.  Nogent  le  Rotrou, 
impr.  Daupeley-Gouverneur.  Paris.  1902.  Extr.  des 
Mem.  de  la  Societe  nationale  de  France  (t.  61.) 

KOHL,  O.  Römischer  Mosaikfussboden  in  Münster  bei 
Bingerbrück.  (Korrespondenzblatt  der  West- 
deutschen Zeitschrift,  XXI,  11.) 

KONODY,  P.  G.  The  Pictorial  Work  of  Frank  Brang- 
wyn.  (The  Magazine  of  Art,  Febr) 

MAU,  A.  Wandschirm  und  Bildträger  in  der  Wand- 
malerei. (Mitteil.  d.  k.  deutschen  archäol.  Instituts, 
Röm.  Abt.,  XVII,  3.) 

MAUCLAIR,  Cam.,  Jules  Cheret.  (L’Art  decoratif, 
Jänner.) 

MOUREAU,  A.  Recueil  de  Plantes  de  Germain  de 
Saint-Aubin  (1721  — 1786).  (L’Art,  Febr.) 

MOUREY,  G.  Eugene  Grasset.  (Art  et  Decoration, VII.  1.) 

RINDER,  F.  The  Art  of  Frank  Brangwyn.  (The  Art 
Journal,  März.) 

SEDER,  A.  Strassburger  Studienblätter,  12  Tafeln 
nach  Aquarellen  der  Strassburger  Kunstgewerbe- 
schule. gr.  40,  Leipzig,  E.  A.  Seemann.  M.  4. 

VENTURI,  A.  Studii  sul  Correggio.  (L’ Arte,  V,  11  — 12.) 


IV.  TEXTILE  KUNST.  KOSTÜME. 
FESTE.  LEDER-  UND  BUCH- 
BINDER-ARBEITEN ^ 

BEAUMONT,  C.  de.  Les  Tapisseries  de  l’eglise  de  la 
Couture,  au  Mans.  In  8,  14  p.  et  grav.  Marners, 
Fleury  et  Dangin,  1902.  (Extr.  de  la  Revue 
historique  et  archeologique  du  Maine  t.  52). 

BRAMSON,  J.  Etoffes  d’ Ameublement.  (L’Art  deco- 
ratif, Dez.) 

CLARKE,  E.  R.  Modern  Amateurs  in  Lace.  (The  Art 
Journal,  Dez.) 

COLE,  A.  S.  Lace  making  in  Ireland.  (The  Art  Workers’ 
Quarterly,  Jänner.) 

EDWARDES,  S.  M.  Silk  Fabrics  of  the  Bombay 
Presidency.  (The  Journ.  of  Indian  Art,  Jänner.) 

GRAUTOFF,  O.  Der  deutsche  Verlegereinband.  (Archiv 
für  Buchgewerbe,  Febr.) 

HART,  Angela.  Tapestry:  Its  Origin  and  Uses.  (The 
Connoisseur,  Dez.) 

LEISCHING,  J.  Die  Kunststickerei  in  alter  und  neuer 
Zeit.  (Mitteil.  d.  Mähr.  Gewerbe-Museums,  1.) 

KARAGEORGEVITCH,  Prince  B.  La  Toilette  feminine 
comprise  par  les  Artistes.  (L’Art  decoratif,  Jänner.) 

Irish  Lace.  (The  House,  Jänner.) 

QUENTIN-BAUCHART,  M.  La  Reliure  moderne  au 
musee  Galliera.  In  8,  12  p.  Paris,  Ledere,  1902. 
(Extr.  du  Bull,  du  bibliophile.) 

SCHNÜTGEN.  Die  Sammetkasel  mit  gestickten  Stäben 
der  Pfarrkirche  zu  Bocholt.  (Zeitschrift  für  christ- 
liche Kunst,  XV,  12.) 
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Some  famous  Tapestries.  (The  House,  Jänner.) 

Stickereien,  Moderne.  (Dekorative  Kunst,  März.) 

THORN  PRIKKER,  Ed.  De  Deventer  Tapijtfabriek  en 
Colenbrander’s  ontwerpen.  (Onze  Kunst,  II,  2.) 

VERNEUIL,  M.  P.  Le  Tapis  moderne.  (Art  et  Deco- 
ration,  VII,  2.) 

Wall-papers.  (The  Cabinet  Maker,  März.) 

V.  SCHRIFT.  DRUCK.  GRAPH. 
KÜNSTE  bt- 

BEISSEL,  ST.  Die  Anfänge  der  Armenbibel.  (Zeitschrift 
für  christliche  Kunst,  XV,  10.) 

BIEDERMANN,  F.  Frh.  v.  Deutsche  Werkschriften  der 
Gegenwart.  (Zeitschrift  für  Bücherfreunde,  Febr.) 

E.  L.,  Turner  und  Aubrey  Beardsley.  (Kunst  und 
Künstler,  I,  3.) 

Die  Graphik  — Bedarfskunst  oder  Spielerei?  (Kunst  und 
Handwerk,  3.) 

Künstlersteindrucke.  (Das  Kunstgewerbe  in  Eisass- 
Lothringen,  Nov.  — Dez.) 

LARISCH,  Rud.  von.  Beispiele  künstlerischer  Schrift. 
II.  Folge.  Wien,  A.  Schroll,  qu.  fol.  1902.  K 8. — . 

LILLINGSTON,  Leonard  W.  The  Art  of  Extra-Illu- 
stration. (The  Connoisseur,  Dez.) 

Monatshefte  für  Lithographie  u.  d.  gesammte  graph. 
Kunstgewerbe.  Herausg.  von  A.  Knab  (I.  Jahrg., 
Okt.  1902  bis  Sept.  1903.  12  Hefte),  1.  Heft,  8 und 
4 S.  mit  5 farbigen  Tafeln.  40.  Berlin,  B.  Hessling, 
ä M.  2. 

NIJHOFF,  W.  L’art  typographique  dans  les  Pays-Bas 
(1500  — 1540).  Reproduction  en  facsimile  des  carac- 
teres  typographiques,  des  marques  d’imprimeurs, 
des  gravures  sur  bois  et  autres  ornements 
employes  dans  les  Pays-Bas  entre  les  annees  MD 
et  MDXL.  Avec  notices  critiques  et  biographiques. 
ire-  livr.  La  Haye,  Mart  Nijhoff.  1 — 12.  Fol.  Com- 
pleet  in  15  ä 20  afl.  a f.  7.50. 

RIAT,  G.  Les  Lithographies  d’Eugene  Delacroix. 
(L’Art,  Februar.) 

SCHLOSSAR,  Anton.  Der  Buchdrucker  und  Formen- 
schneider Zacharias  Bartsch  zu  Graz  im  XVI.  Jahr- 
hundert. (Zeitschrift  für  Bücherfreunde,  Jänner.) 

SOLOMON,  S.  J.  Ephraim  Lilien.  (The  Magazine  of 
Art,  März.) 

SPARROW,  W.  S.  The  etched  Work  of  Alphonse 
Legros.  (The  Studio,  Jänner.) 

STRANG,  William.  (The  Magazine  of  Art,  Febr.) 

STRANGE,  E.  F.  Hiroshige  and  his  Followers.  (The 
Connoisseur,  Febr.) 

Strassburger  Kochbücher.  (Das  Kunstgewerbe  in  Eisass- 
Lothringen,  Jänner.) 

Th.  B.  Das  russische  Buchgewerbe  im  Jahre  igo2. 
(Archiv  für  Buchgewerbe,  Jänner.) 

VOGEL,  J.  Bruno  Heroux.  (Die  Kunst  für  Alle,  1.  Febr.- 
Heft.) 

VI.  GLAS.  KERAMIK  bo- 

A.  D.  Die  Tonindustrie  in  Ägypten.  (Zentral-Bl.  f.  Glas- 
Ind.  u.  Keramik,  588.) 

ALEXANDER.  Beitrag  zur  Fabrikation  des  amerika- 
nischen Opaleszentglases.  (Sprechsaal  XXXVI,  3.) 


Dokumente  des  modernen  Kunstgewerbes.  Siehe 
Gruppe  I. 

ENGELMANN,  R.  Aktor  und  Astyoche,  ein  Vasen- 
bild. (Jahrbuch  des  kais.  deutschen  Archäol.  In- 
stituts, XVII,  3.) 

FALKE,  O.  v.  Moderne  Keramik.  (Mitteilungen  des 
Württembergischen  Kunstgewerbevereines,  Stutt- 
gart, 4 u.  5.) 

FREETH,  F.  Old  English  Saltglaze  Teapots.  (The 
Connoisseur,  Febr.) 

LEYMARIE,  C.  L’enigme  de  Bernard  Palissy.  (L’Art, 
1902,  Dez.) 

MILLER,  F.  The  Art  Pottery  of  Mr.  W.  Moorcroft. 
(The  Art  Journal,  Febr.) 

MÜLLER,  Gg.  C.  Einiges  über  Steingut  und  Fayence. 
(Sprechsaal,  8.) 

NELSON,  Ph.  Chelsea  China.  (The  Connoisseur,  März.) 

PFEIFFER,  Bertold.  Ludwigsburger  Porzellan.  (Mit- 
teilungen des  Württembergischen  Kunstgewerbe- 
vereines, Stuttgart,  4 u.  5.) 

English  Porcelain.  (The  House,  Jänner.) 

RYLEY  Beresford.  Old  Venetian  Glass.  (The  Connois- 
seur, Dez.) 

SCHIPMANN,  W.  Aus  der  Glashüttenpraxis.  (Sprech- 
saal, XXXVI,  5.) 

SEDEYN,  Em.  Les  Principes  de  Decoration  ä Sevres. 
(L’Art  decoratif,  Dez.) 

Über  die  Sievert’schen  mechanischen  Glas-Blas-Ver- 
fahren.  (Zentr.-Bl.  f.  Glas-Ind.  u.  Keramik,  590; 
aus  der  „Glashütte“.) 

Töpferhandwerk,  Das  russische.  (Zentr.-Bl.  f.  Glas-Ind. 
u.  Keramik,  588;  n.  d.  „Tonind.-Ztg.“) 

Amerikanische  Töpferwaren.  (Dekorative  Kunst,  März.) 

Versuche  zur  Hebung  derwürttembergischenTonwaren- 
industrie.  (Mitteilungen  des  Württembergischen 
Kunstgewerbevereines,  Stuttgart  4 u.  5.) 

VII.  ARBEITEN  AUS  HOLZ. 
MOBILIEN  bf 

Among  Genuine  Old  Oak.  (The  House,  März.) 

ESSWEIN,  H.  und  E.  NEUMANN,  Bild  und  Rahmen. 
(Die  Kunst  für  Alle,  XVIII,  12.) 

FORRER,  R.  Mittelalterliche  Lesepulte.  (Zeitschrift  für 
Bücherfreunde,  Febr.) 

HUSSON,  F.  Artisans  francais.  Les  Menuisiers  (etude 
historique).  In-18  jesus,  276  p.  et  grav.  Paris, 
Marchal  et  Billard.  1902.  5 fr. 

KONODY,  P.  G.  Modern  Furniture.  Mr.  Frank  Brang- 
wyn’s  Furniture.  (The  Magazine  of  Art,  Jänner.) 

KOSSAK,  M.  Nordische  Holzschnitzereien.  (Badische 
Gewerbezeitung,  7.) 

LUX,  Jos.  Aug.  Das  Heim.  (Interieurstudien.)  (Das 
Interieur,  Februar.) 

MEYER,  Alfr.  Tafeln  zur  Geschichte  der  Möbelformen, 
1.  Serie,  Schemel,  Stuhl.  Ausgeführt  f.  Lehrzwecke, 
10  Taf.  Fol.  mit  66  Seiten  Text.  gr.  8°.  Leipzig, 
Hiersemann.  M.  10. 

»Mission  Furniture.«  (The  House,  Dez.) 

MOLINIER,  E.  Le  Mobilier  francais  du  XVIIe  et  du 
XVIIIe  siede.  In-Fol.,  80  p.  avec  grav.  Paris, 
Levy  (S.  M.) 

MUTHESIUS,  H.  Siehe  Gruppe  II. 

Napoleon  Chairs.  (The  House,  März.) 
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OSBORN,  M.  Siehe  Gruppe  II. 

PENNY,  W.  E.  Thomas  Chippendale  and  His  Work. 
(The  Connoisseur,  Dez.) 

POUSSART  et  GAILLARD.  Traite  de  menuiserie; 
Notions  de  geometrie  et  d’architecture  (Bois; 
Outils;  Moulures;  Assemblayes).  In  18  jesus, 
607  p.  avec  760  Fig.  Paris,  Garnier  freres. 

REEKS,  M.  E.  Chip-Carving.  (The  Art  Journal,  Dez.) 

SCHLIEPMANN,  Hans.  Billige  geschmackvolle  Woh- 
nungseinrichtungen. (Innen-Dekoration,  Jänner.) 

SCHNÜTGEN.  Neuer  Beichtstuhl  romanischen  Stils 
in  St.  Maria  im  Kapitol  zu  Köln.  (Zeitschrift  für 
christliche  Kunst,  XV,  12.) 

SEDEYN,  Em.  Interieurs.  (L’Art  decoratif,  Jänner.) 

SOULIER,  G.  Un  Interieur.  (Pierre  Selmersheim.) 
(L’Art  decoratif,  Dez.) 

Standuhr,  Die.  (Das  Interieur,  Februar.) 

The  Screen  and  its  Possibilities.  (The  House,  März.) 

TÖPFER,  Aug.  Intarsia.  (Mitteil.  d.  Gewerbe-Museums 
zu  Bremen,  1.) 

VOGELSANG,  W.  Siehe  Gruppe  I. 

WERNER,  H.  Der  Sezessionstischler.  Entwürfe  von 
Gebrauchs-  und  Ziermöbeln.  (1.  Ser.  24  Lichtdruck- 
tafeln in  4 Lieferungen.)  1.  Lieferung  6 Lichtdruck- 
tafeln mit  1 Seite  Text.  gr.  40.  Berlin,  B.  Hess- 
ling. M.  4'5o. 

VIII.  EISENARB.  WAFFEN. 
UHREN.  BRONZEN  ETC.  ^ 

Art  Metal  Work.  (The  Cabinet  Maker,  März.) 

BRÜNING,  A.  Die  Schmiedekunst  in  Berlin.  (Berliner 
Architekturwelt,  V,  1 1.) 

Eclairage  electrique.  (L’Art  decoratif,  Febr.) 

HAESELER,  D.  v.  Die  historische  Entwicklung  der 
im  Seekriege  gebräuchlichen  Waffen  bis  1870. 
(Zeitschrift  für  hist.  Waffenkunde,  III,  1.) 

HUSSON,  F.  Artisans  francais.  Les  Serruries  (etude 
historique).  In  18-jesus,  270  p.  et  grav.  Paris, 
Marchal  et  Billard,  igo2.  5 fr. 

KRÜGER,  H.  A.  Zwei  Modelle  von  blanken  Feld- 
harnischen. (Zeitschrift  für  hist.  Waffenkunde,  III,  1 .) 

LAKING,  G.  F.  The  European  Armour  and  Arms  of 
the  Wallace  Collection.  (The  Art  Journal,  Febr.) 

Plaquettes  et  Medailles.  (L’Art  decoratif,  Jänner.) 

ROSE,  W.  Die  Verzierung  altorientalischer  Panzerringe. 
(Zeitschrift  für  hist.  Waffenkunde,  III,  1.) 

La  Serrurerie.  (L’Art  decoratif,  Dez.) 

TÖPFER,  E.  Das  Gebrauchszinn.  (Mitteil,  des  Gewerbe- 
Museums  zu  Bremen,  1902,  ir.) 

IX.  EMAIL.  GOLDSCHMIEDE- 
KUNST so* 

BEISSEL,  ST.  Der  Tragaltar  des  Domschatzes  zu 
Paderborn.  (Zeitschrift  für  christliche  Kunst, 
XV,  11.) 

BULIC,  F.  Ripostiglio  dell’ornato  muliebre  di  Urbica 
e di  suo  marito,  trovato  a Norona.  (Bulletino  di 
Archeologia  e Storia  Dalmata,  1902,  Dez.) 

BUTLER,  A.  The  Old  Ornamental  Silver  of  the  Wor- 
shipful  Company  of  Skinners.  (The  Connoisseur, 
März.) 


On  Diamonds.  (The  Connoisseur,  Dez.) 

EUDEL,  P.  L’Orfevrerie  algerienne  et  tunisienne.  In-4, 
XX,  544  p.  avec  nombreux  dessins,  chromolitho- 
graphies  et  cartes.  Alger,  Jourdan,  1902. 

HOOD,  Fred.  Französische  Emailkunst.  (Zentralbl.  f. 

Glas-Ind.  u.  Keramik,  588.) 

On  Pearls.  (The  Connoisseur,  Dez.) 

Moderner  Schmuck.  (Dekorative  Kunst,  Febr.) 
LEROI,P.  L’orfevrerie  francaise  aux  Etats-Unis.  (L’Art, 
1 902,  Dez.) 

RIEGL.  Schmuckstücke  aus  der  Völkerwanderungszeit 
in  der  Bukowina.  (Mitteil,  der  Zentralkommission 
III.  Folge  I,  12.) 

SCHALLER,  R.  de.  Orfevrerie  religieuse,  (Couronne 
de  Notre-Dame  de  Fribourg).  (Fribourg  arti- 
stique,  1.) 

X.  HERALDIK.  SPHRAGISTIK. 
NUMISMAT.  GEMMENKUNDE 

BAUER,  J.  R.  v.  Das  Wappen  als  gewerbliche  Marke. 
(Jahrbuch  der  k.  k.  heraldischen  Gesellschaft 
„Adler“,  XIII.) 

HUSTIN,  A.  La  medaille  Senatoriale.  (L’Art,  Jänner.) 
THIERL,  G.  H.  Zur  Symbolik  der  Abzeichen  alter 
Ritterorden.  (Jahrbuch  der  k.  k.  heraldischen 
Gesellschaft  „Adler“,  XIII.) 

XI.  AUSSTELLUNGEN.  TOPO- 
GRAPHIE. MUSEO GRAPHIE 

EBE,  G.  Die  Gestaltung  der  Kunstdenkmäler-Verzeich- 
nisse.  (Allgemeine  Zeitung,  Beil.  277  ff.) 

Zur  Gestaltung  von  Kunstausstellungen.  (Deutsche 
Bauzeitung,  1 1.) 

KOCH,  A.  Reformen  im  Ausstellungs-Wesen  und  die 
Vertretung  deutscher  Kunst  in  St.  Louis  1904. 
(Deutsche  Kunst  und  Dekoration,  März.) 
LANDAU,  M.  Von  alten  Bibliotheken,  ihren  Freunden 
und  Feinden.  (Zeitschrift  für  Bücherfreunde,  Febr.) 
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März.) 

— DAY,  L.  F.  The  Arts  and  Crafts  Exhibition.  (The 
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DIE  AUSSTELLUNG  VON  BUCHEINBÄNDEN 
UND  VORSATZPAPIEREN  IM  ÖSTERREICHI- 
SCHEN MUSEUM  VON  LUDWIG  HEVESI- 
WIEN  So. 

AS  Interesse  am  Bucheinband  ist  in  den  letzten  Jahren 
überraschend  gestiegen.  Und  zwar  erstreckt  es 
sich  gleichmässig  auf  den  Einband  der  Ver- 
gangenheit und  den  der  Zukunft,  was  natürlich 
den  der  Gegenwart  nur  umsomehr  als  einen 
Übergangsband,  den  richtigen  ,, Interimsband“, 
erscheinen  lässt.  Die  ganze  Bewegung  der  Luft 
deutet  auf  Umschwung.  Paris  und  Nancy  haben 
die  Grenzen  der  buchbinderischen  Ästhetik  ins 
Unbegrenzte  hinausgerückt.  Der  impressio- 
nistische Einband  der  Gruppe  Viktor  Prouve, 
der  „mystische  Einband“  Belvilles,  die  Lederplastik  Saint-Andres  erregen 
die  Sinnlichkeit  des  Bücherfreundes.  Der  Liebhaberband  erlebt  phantasti- 
sche Romane.  Und  andrerseits  mehren  sich  die  Symptome,  dass  der  leinene 
Interimsband  im  Begriffe  steht,  sich  in  einen  Definitivband,  ja  Bibliotheks- 
band zu  verwandeln,  indem  er  sich  von  bescheidener  Handwerklichkeit  zu 
künstlerischem  Reiz  und  Wert  emporringt.  Das  vorjährige  Preisausschreiben 
der  Buchbinderei-Aktiengesellschaft  (vormals  Gustav  Fritzsche)  zu  Leipzig 
wies  nicht  weniger  als  1622  Entwürfe,  von  437  Urhebern,  grossenteils  von 
Künstlerhand  auf.  Und  auf  der  vorjährigen  Ausstellung  von  Bucheinbänden 
im  Musee  Galliera  trat  auch  die  so  vernachlässigte  Kartonnage  durch  Georges 
Auriol,  den  Virtuosen  der  unleserlichen  Monogramme,  in  ein  neues  künstleri- 
sches Stadium.  Seine  ausführende  Hand,  Baron,  wurde  sofort  als  ein  „relieur 
de  l’avenir“  bezeichnet.  Da  ist  es  denn  nur  noch  ein  Schritt  bis  zur  zeit- 
gemässen  Wiederbelebung  des  so  verachteten  Urväter-Pappbandes,  den  jeder 
einsichtige  Bücherkäufer  schmerzlich  entbehrt,  was  er  aber  meistens  nicht 
einzugestehen  wagt.  So  sehen  wir  auf  der  einen  Seite  den  Feinschmecker- 
band, namentlich  durch  die  Franzosen  mit  jeder  Art  von  modernem  Luxus 
fortentwickelt,  und  andrerseits  den  Einband  weithin  demokratisiert,  mit 
gutem  Geschmack  für  die  Massen  verbilligt  und  zugleich  veredelt,  so  recht 
nach  dem  Sinne  des  grossen  Sozialästhetikers  Morris,  dessen  Traktätlein 
schon  den  modernen  Pappband  haben,  und  seines  nicht  minder  soziali- 
stisch geeichten  Nachfolgers  Cobden  Sanderson.  Auf  diesem  entscheidenden 
Punkte,  wo  zwei  Heerstrassen  sich  trennen  oder  vielmehr  Zusammentreffen, 
stehen  wir  heute.  Es  ist  ein  interessanter  Zeitpunkt.  Das  Jahr  1902  war  das 
wichtigste  Buchbinderjahr  innerhalb  Menschengedenkens  und  es  trifft  sich 
bedeutsam  genug,  dass  am  8.  Oktober  desselben  die  ehrwürdige  Bodlei'an 
Library  in  Oxford  ihren  300jährigen  Jubeltag  feierte.  Diese  kluge,  erleuchtete 
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Bibliothek,  die  so- 
gar schon  so  weit 
hält,  dass  alles 
künstliche  Licht 
aus  ihr  auf  ewige 
Zeiten  verbannt  ist. 
Dies  entspricht  be- 
reitsvöllig den  For- 
derungen der  Kom- 
mission, welche  die 
Londoner  Society 
of  Arts  entsendete, 
um  die  Ursachen 
des  Verderbes  von 
Bucheinbänden  zu 
ergründen.  Die 
verschiedenen 
Subkomitees  der- 
selben haben  viele 
Büchereien  durch- 
forscht und  nach 
unzähligen  Experi- 
menten viel  Nütz- 
liches über  den 
,,decay”  der  älteren 
und  neueren  Buch- 
einbände veröffent- 
licht (1898).  Da  ist 
jedes  Material 
untersucht,  jede 
Art  von  Leder  auf 
ihre  Zubereitung 

und  Haltbarkeit  ausgeprobt,  Schädlinge  und  Schädlichkeiten  sind  natur- 
wissenschaftlich beleuchtet.  Das  XIX.  Jahrhundert  kommt  dabei  besonders 
schlecht  weg.  Das  Jahr  1830  insbesondere  ist  ein  verhängnisvolles  Datum  für 
die  Qualität  des  Leders.  Von  1860  an  aber  (o  kunstgewerblicher  Aufschwung!) 
werden  fast  alle  Leder  schlechter  als  je,  sogar  das  rote  Maroquin,  das  sich  drei 
Jahrhunderte  hindurch  den  Rekord  der  Unverwüstlichkeit  bewahrt  hatte. 
Es  ist  eine  trostlose  Rückschau;  bis  1830  der  old  red  decay,  der  besonders 
das  gefeierte  Kalbleder  ergriff,  von  da  an  der  new  red  decay,  dem  jedes  Leder 
recht  ist.  Das  „ideale  Buchbinderleder“,  wie  es  die  Kommission  beschreibt 
— nun,  vielleicht  werden  wir  es  nach  all  diesen  Erkenntnissen  noch  erleben. 

Das  grosse  Buchbinderjahr  1902  schloss  im  Dezember  sehr  effektvoll 
mit  der  Versteigerung  der  Sammlung  von  Bucheinbänden  des  Vicomte  de 


Wien,  um  1800,  marmoriertes  Kalbleder 
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Lacroix  Laval.  Diese  ,,cent 
reliures  d’art“  brachten  einen 
Erlös  von  131.196  Franks.  Dies 
ist  um  so  interessanter,  als  es 
sich  um  lauter  moderne  Lieb- 
haberbände handelte.  Einige 
Liebhaberpreise  dieser  Vente 
sind  erwähnenswert.  Dumas’ 

„Chevalier  de  Maison-Rouge“, 
von  Mercier  gebunden,  rotes 
Maroquin  mit  einer  grossen 
Komposition  auxpetits  fers,  ein 
Gitter  nach  Art  desjenigen  im 

Bagatelleschlösschen  dar- 
stellend, XVIII.  Jahrhundert: 

3050  Franks.  Andere  Bände 
Merciers:  2720und36ooFranks. 

Ein  „Zadig“  von  Meunier:  2305 
Franks.  Eine  „Manon  Lescaut“ 
von  Cuzin  pere:  1630  Franks. 

Ein  Hugo,  „Eviradnus“  von 
Gruel,  grosse  moderne  Kompo- 
sition in  ziseliertem  und  model- 
liertem Leder:  2080  Franks. 

Guerins  Gedichte  in  Prosa, 
von  demselben:  2000  Franks. 

Dumas’  „Mousquetaires“, 

Mosaiklederband  von  Petrus  Wien,  um  1815,  roter  Saffian  mit  schwarzen  Einlagen 

Ruban:  1360  Franks.  Ein  an- 
derer Ruban’scher  Mosaikband,  genre  vitrail,  mit  Guirlande  genre  ceramique 
und  pyrogravierter  Schrift:  1000  Franks.  Ähnlich  Bände  von  Carayon, 
Rapalier  und  anderen.  Numeri  loquuntur.  Die  Franzosen  haben  eine 
grosse  Vorliebe  für  das  Buch  als  Bijou.  Sie  machen  daraus  einen 

Schmuckgegenstand,  wie  Edouard  Grasset  mit  dem  Cloisonne-Einbande 
seiner  „quatre  fils  Aymon“,  die  dann  auch  noch  in  graviertem  Eisen, 
Elfenbein  u.  dgl.  gebunden  erschienen.  Oder  ein  polychromiertes  Basrelief, 
wie  Saint-Andre  de  Lignereux  mit  seinen  getriebenen  und  ziselierten 
Blütenzweigen,  die  er  mittelst  Punze  und  Säuren  noch  in  einen  atmo- 
sphärischen Fond  von  wolkigem  Licht- undSchattenspiel  taucht,  oderMadame 
Vallgren  mit  ihrem  flachen  Madonnenrelief  für  Tissots  ,,Vie  de  Jesus“.  Oder 
eglomisiertes  Glas,  wie  Pierre  Roche,  der  Bildhauer  Lo'ie  Füllers,  mit  seinen 
eglomisierten  Einbänden.  Oder  ein  impressionistisches  Gemälde,  wie  die 
Schule  von  Nancy.  Auf  der  Juni-Ausstellung  im  Musee  Galliera  erregte  diese 
das  Entsetzen  der  alten  Pariser  Halbfranzpartei,  wie  man  die  Leser  der 
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Bibliotheque  Char- 
pentier  nennen 
kann.  Die  konserva- 
tiven Buchbinder 
schrieen  Skandal 
und  Hessen  sogar 
einen  geharnisch- 
ten Protest  gegen 
diese  Umsturz- 
tendenzen drucken. 

Es  waren  die 
nämlichen  Szenen, 
wie  ein  Menschen- 
alter früher  vor 
Manets  undMonets 
Bildern.  Aber 
Nancy  siegte,  die 
„lothringische 
Schule“  wird  sich 
ausleben  und  dann 
allerdings  gewesen 
sein.  Es  ist  der  Geist 
Emile  Galles,  des 
Glas-  und  Möbel- 
dichters, des  euro- 
päischen Tiffany. 
Er  zog  den  jungen 
Viktor  Prouve  an 
sich,  den  mit  Dela- 
croix, Rubens  und  Whistler  vollgesogenen,  der  das  Carnot-Denkmal  für  Nancy 
modelte  und  Säle  von  Rathäusern  (Nancy)  und  Mairien  (Issy-les-Moulineaux) 
mit  „Freude  des  Lebens“  und  „zwölf  Monaten“  ausmalte.  Sein  Farbendurst 
trieb  ihn  nach  Tunis  und  was  er  dort  an  Kolorismus  erlebt,  wurde  ihm  zu 
Bucheinbänden.  In  der  Auslage  eines  Nancyer  Papierhändlers  stellte  er  1893 
seinen  ersten  Ledermosaikband  aus,  den  er  mit  Camille  Martin  gearbeitet 
hatte.  Es  war  eine  neue  Technik  von  Färbung,  Gaufrierung  und  Pyro- 
gravierung.  Seine  Bände  zu  „Salammbö“,  Maeterlincks  „Aveugles“,  Leconte 
de  Lisles  „Poemes  barbares“  u.  s.  f.  wurden  berühmt.  Er  hatte  es  eigentlich 
auf  Bewegung  und  Verhältnis  abgesehen,  aber  es  wurde  plastische 
Stimmungsmalerei  oder  malerische  Stimmungsplastik  auf  Leder  daraus.  Und 
ein  Jüngerer  seiner  Gruppe,  Rene  Wiener,  ist  in  dieser  Kunst  vielleicht  noch 
stärker  und  origineller  als  er.  Ihre  mosaizierten  Einbände  waren  das  Ereignis 
bei  Galliern.  Neben  ihnen  hielt  sich  nur  Auguste  Lepere,  der  neue  Albrecht 
Dürer  der  modernen  französischen  Schwarzweisskunst,  nur  übertroffen  von 


Wien,  1837,  roter  Saffian 
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jenem  Meryon,  der  1868 
im  Irrenhause  starb  und 
dessen  Eineinhalb- 
Franks-Blätter  in  der 
letzten  Auktion  schon 
mit  300  Pfund  bezahlt 
wurden.  Lepere  bindet 
jetzt  auch  Bücher,  unter 
anderem  in  ein  selbst- 
erfundenes Niello.  Das 
sind  solche  l’art  pour 
l’art-Künstler,  die  den 
Buchblock  als  solchen 
in  ein  Kunstwerk  ver- 
wandeln, ohne  zu  fragen, 
ob  er  sich  auch  gut  auf- 
schlagen  und  lesen,  legen 
und  einreihen  lasse.  Ein 
Engländer  begreift  das 
nicht.  Ein  Engländer 
(H.  Buxton  Forman, 

„The  books  of  William 
Morris“)  ist  entzückt, 
dass  „Earthly  Paradise“ 
so  grossartig  . . . genäht 
ist  und  er  „noch  nie  ein 
in  Stücke  gegangenes 
Exemplar  getroffen  hat“. 

Die  altfranzösische 
Franzband-Solidität  be- 
steht freilich  noch  immer 

fort.  Die  BibÜOthekS-  Wien,  1833,  braunes  Kalbleder 

wände,  denen  der  alte 

Bozerian’sche  Bücherrücken  im  Empirestil  einen  eigenen  Gesamtcharakter 
gibt,  gehören  zu  den  bleibenden  Lieblingseindrücken  des  Bücher- 
menschen. Heute  sind  Marius  Michel  und  seinesgleichen  in  Paris  eine 
Hochburg  des  unverbrüchlichen  alten  Arbeitens  in  gediegenstem  Stoff,  mit 
dem  klassischen  „kleinen  Eisen“.  Ihnen  mag  selbst  der  brillanteste  getriebene 
Lederband  Saint-Andres  nicht  buchbinderisch  genug  empfunden  sein,  weil 
seine  Arbeit  nicht  am  Buchblock  selbst,  sondern  im  freien  Leder  geleistet 
wird. 

In  Frankreich  ist  das  Buchbinden  trotz  der  neuesten  Neuerer,  die  sich 
ihr  Spezialistentum  gemacht  haben,  eine  konservative  Kunst.  Viele  Menschen- 
alter lang  hält  eine  marktläufig  gewordene  Schablone  vor.  Ein  halbes 


Wien,  1821,  roter  Saffian  Wien,  1835,  roter  Saffian 
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Jahrhundert  lang  war  selbst  ein  broschierter  Roman  nur  schwefelgelb 
denkbar.  Und  zweihundert  Jahre  lang  herrschte  die  Uniformität  eines 
Franzbandes,  dass  die  Bibliotheken  eine  Tapete  von  Kalbleder  zu  haben 
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schienen.  George 
Sand  liebt  diese 
„beaux  esprits  relies 
en  veau“  zu  lesen, 
sowie  in  Deutschland 
der  Begriff  der  Ge- 
lehrsamkeit sich  an 
Schweinsleder  heftet. 
In  England  war  man 
schon  früh  etwas 
regsamer.  Leigh  Hunt 
wünscht  „für  seinen 
Ariost,  Plutarch, 
Chaucer,  Milton  einen 
guten  alten  glatten 
Einband,  wie  alt 
immer,  wenn  er  nur 
gut  zu  gebrauchen 
ist,  für  seine  Tausend 
und  eine  Nacht  aber 
einen  so  schönen  und 
blumigen  Stil  als 
möglich“.  J.  N.  Reed 
(„The  pleasures  of  a 
book-worm“)  erzählt 
von  C.  C.  Clarkes 
Ärger  darüber,  dass 
ihm  sein  Buchbinder 
Hunts  Gedichte 

Padua,  um  1814,  roter  Saffian  _ . , 

„boliage“  nicht  in  em 
„angenehmes  Grün“, 

sondern  hellblau  gebunden  habe.  Auch  Leigh  Hunt  selbst  rügt  einmal  ein 
ähnliches  Farbenverbrechen.  William  Morris  legte  auf  die  Farben  grosses 
Gewicht.  Selbst  seine  grauen  Pappbände  mit  weissen  Ecken  hatten 
eine  eigene  Farbeneleganz.  Es  bürgerte  sich  sogar  eine  „Morris-grüne 
Leinwand“  ein.  Er  verwendete  flaschengrünes,  salbeigrünes,  kirschrotes, 
lebermoosfarbenes  (lichen-coloured)  art-linen,  gefleckt  terrakottafarbenes 
Papier  u.  dgl.  Sondernuancen,  auch  schon  mit  silbergrau  aufgedruckter 
Schrift.  Diese  Eigenheiten  sollten  bald  wichtig  werden.  Sein  erstes  Kelmscott- 
buch  „Sir  Galahad“  liess  er  noch  von  dem  Franzosen  Riviere  in  Maroquin 
binden.  Dann  wurde  T.  J.  Cobden  Sanderson  sein  Binder.  Er  war  einer 
jener  self-made  artists,  welche  die  neuenglische  Kunst  gemacht  haben.  Wie 
der  Chirurg  Seymour  Haden  die  Radierung  wieder  belebte,  so  der  Dichter 
William  Morris  das  Kunstgewerbe  überhaupt  und  der  Advokat  Cobden 
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Sanderson  die  Buch- 
binderei. Schräg 
gegenüber  von 
Morris’  Keimscott 
Press,  in  „dingy 
Hammersmith“  (wie 
jener  Londoner  Vor- 
ort in  „News  from 
Nowhere“  heisst), 
richtet  er  sich  seine 
schlichte  Werkstatt 
ein:  „The  Doves 

Bindery“,  so  benannt 
nach  dem  nahen 
Doves  place  und  dem 
alten  Themsewirts- 
hause „The  Doves“. 

Er  band,  wie  ein 
Sozialist  bindet,  nach 
allen  Möglichkeiten 
von  Güte  und  Billig- 
keit. Seine  schönen 
Arbeiten  in  Maroquin, 
mit  dem  „kleinen 
Eisen“,  waren  voll 
gediegener  Über- 
lieferung; in  der 
„Ellis  sale“  (Februar 
1902)  wurden  sie  zu 
99,  m,  177  Pfund 
verkauft.  Dabei  hatte 

er  aber  die  Tendenz,  die  Mittel  zu  vereinfachen,  zum  Beispiel  für  seine 
Freihandvergoldung  bloss  etwa  ein  Dutzend  Stempel  (statt  der  französi- 
schen hundert)  zu  benützen.  Ganz  wie  der  erwähnte  „Mystiker“  Belville 
sich  in  einem  Aufsatz  vermisst,  alles  getriebene  und  ziselierte  Leder- 
zeug, zu  dem  die  Künstler,  vom  Hamburger  Bahnbrecher  Georg  Hulbe 
bis  zum  Pariser  Saint-Andre,  so  vielerlei  Werkzeuge  verwenden,  mit 
einem  Messer  und  drei  Federstielen  auszuführen.  Aber  Cobden  Sander- 
son entwickelte  den  Sozialismus  des  „Gut  und  Billig“  weiter.  Er  machte 
den  Interimsband  permanent,  indem  er  ihm  so  viel  persönlichen  Reiz 
verlieh,  dass  man  ihn  nicht  gern  ungeschehen  wünschte.  Auf 
billigem  Stoff  von  pikanter  Farbenschattierung  verteilt  er  eigentümlich 
erfundenen  Schmuck,  meist  Pflanzliches  in  wiederum  eigentümlichen 
Stilisierungen,  und  eine  sehr  buchbinderisch  geformte,  aber  das  Auge 


Mailand,  1831,  roter  Saffian 
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neckend  fesseln- 
de Schrift  (meist 
von  Frau  Morris 
entworfen).  Ge- 
schmack, Sinn 
für  Verhältnisse 
und  Einteilung, 
spezifischer 
Schick  machten 
diese  Einbände 
appetitlich,  hand- 
lich, leserlichund 
überdies  dekora- 
tiv. Cobden  San- 
derson  war  ein 
grosser  Erneue- 
rer, auch  auf  dem 
Kontinent,  wo 
seine  Vorträge 
gleichen  Sinn 
weckten  (Bel- 
gien, Van  de 
Velde).  Er  starb 
zu  früh,  wie  nicht 
minder  sein 
hochverdienter 
Fortsetzer  Glee- 


son  White,  der 

Ferd.  Bakala,  Wien,  rotes  Maroquin  leitende  Geist 

des  „Studio“  in 

dessen  Anfängen.  Dieser  Meister  ging  noch  einen  Schritt  weiter.  Mit  den 
einfachsten  Elementen  von  Form,  Farbe,  Schrift,  Einteilung,  Ornament 
wusste  er  den  billigsten  Calicoband  zu  einem  Werke  von  künstlerischem 
Geschmack  zu  machen.  Er  sprühte  Erfindung  von  Dingen,  die  gar  nicht 
erfunden  zu  sein  schienen.  Einbände,  wie  der  zur  Geo.  Bell’schen 
Biographie  von  Burne -Jones,  werden  immerdar  zitiert  werden.  Ihm 
verdankt  der  billige  Maschinenband  die  Möglichkeit  des  künstlerischen 
Eindruckes.  Auf  seinen  Schultern  steht  in  dieser  Hinsicht  der  ganze  Kon- 
tinent. Man  erkannte  es  nach  seinem  Tode  und  die  englische  Kunstwelt 
erwirkte  von  der  Regierung  ein  Ruhegehalt  für  seine  Witwe.  Es  gibt  Staaten, 
die  für  dergleichen  zu  haben  sind.  Die  französische  Nationalversammlung, 
die  revolutionäre,  hatte  Geld  genug,  dem  Erfinder  der  Roulette  für  den 
Faksimiledruck  farbiger  Zeichnungen  eine  Pension  zu  gewähren.  Nach  dem 
Zeugdrucker  Oberkampf  ist  in  Paris  sogar  eine  Gasse  benannt. 
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J.  Spott,  Prag,  grünes  Maroquin  mit  weissen  Einlagen 


Die  englischen  Bestrebungen  haben  auch  auf  dem  Kontinent  zu  jener 
neuen  Strömung  geführt.  Es  ist  gewiss  interessant,  dass,  wie  im  Porzellan, 
auch  im  Bucheinband  Kopenhagen  eine  führende  Stellung  gewonnen  hat. 
Die  „Dänische  Gesellschaft  des  Buches“  wirkt  mit  vielem  Erfolg  für  Weckung 
der  Ursprünglichkeit  und  Tüchtigkeit  der  Arbeit.  (Anker  Kyster,  S.  L.  Flyge, 
Petersen.  In  Stockholm  der  in  Paris  gebildete  C.  Hedberg.)  Auf  die  deutschen 
Leistungen  wird  noch  späterhin  zurückzukommen  sein.  Nicht  zu  vergessen 
übrigens,  dass  so  viel  deutsches  Talent  nach  dem  Westen  wandert.  In 
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Paris  waren  Purgold 
und  sein  Nachfolger 
Trautz  (Trautz- 
Bauzonnet)  Mit- 
beleber des  guten 
alten  Bindens,  in 
London  der  Deutsch- 
böhme Zähnsdorf 
(fi886),  dessen  Sohn 
Josef  W.  (in  Shaftes- 
bury  Avenue,  dem 
einstigen  Lokale  des 
berühmten  Binders 
Roger  Payne)  das 
Geschäft  fortsetzt. 
(Auch  Georg  Collin 
in  Berlin  ist  ein 
Schüler  Zähnsdorfs.) 
Und  am  deutschen 
Lederschnitt  hat  der 
französische  sich  ge- 
bildet. Man  erinnere 
sich  an  ein  Kapital- 
stück wie  Gustav 
Fritzsche’s  Band- 
rücken aus  ge- 
schnittenem Leder  (1897),  diese  16  Meter  lange  Reihe  von  geschnittenen 
Reliefszenen  aus  der  Geschichte  der  Buchdruckerei.  Bei  G.  Hulbe  in  Ham- 
burg sah  sich  Saint-Andre  die  Technik  an,  welche  in  früheren  Jahrhunderten 
an  Sessellehnen  und  Sätteln  so  virtuos  geübt  worden.  Den  Lederschnitt,  der 
von  der  Oberfläche  her  in  die  Dicke  des  Leders  arbeitet,  und  das  Treiben, 
das  beide  Seiten  in  Mitleidenschaft  zieht.  Dazu  all  die  Mithilfe  der  Punzen 
und  Säuren.  In  Deutschland  wird  diese  Arbeit  virtuos  betrieben;  auch  von 
Collin  in  Berlin  und  Weinzierl  in  München.  In  Wien  ist  man  zurück ; die  „regret- 
tables  objets  viennois“,  sagt  Belville  etwas  übertrieben,  „lackiert  wie  die 
Hüte  der  Totenansager,  könnten  ebenso  gut  aus  Holz  oder  Zink  sein“.  In 
Paris  ist  das  Haus  Gruel  darin  besonders  stark.  Saint-Andre  trat  mit  seinen 
Arbeiten  auf  der  Weltausstellung  1900  hervor.  Er  hat  die  energische  deutsche 
Hand,  die  sich  auch  noch  maschinell  stärkt,  gemildert  und  sich  neue  Werkzeuge 
und  Säuren  erfunden.  Der  zierliche  Realismus  seiner  Naturstudien  verschmilzt 
auf  das  glücklichste  mit  dem  koloristischen  Element  des  präparierten  Leders. 
Dieses  moderne  cuir  bouilli  möchte  er  auch  seinen  Landsmänninnen  ans  Herz 
legen.  Warum  nicht?  In  England  ist  der  Bucheinband  in  vielen  weiblichen 
Händen.  Die  Guild  of  Women  Bookbinders  allein  stellt  schon  ihren  Mann.  Von 


Karl  Beitel,  Wien,  Pergament 
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ihren  Arbeiten  und  denen 
der  Hampstead  Bindery 
wurden  im  Dezember  1902 
117  Nummern  um  den 
hochanständigen  Preis 
von  1293  Pfund  verkauft. 

In  Paris  hat  sich,  neben 
Künstlergattinnen  wie 
Frau  Vallgren  und  Frau 
Thaulow,  auch  Madame 
Waldeck-Rousseau  mit 
Erfolg  dieser  schönen 
Arbeit  gewidmet.  Sie 
stammt  allerdings  aus 
gutem  Kunsthandwerker- 
blute, denn  sie  ist  eine 
Tochter  aus  Professor 
Charcots  erster  Ehe. 

Dieser  berühmte  Nerven- 
pathologe  aber  und  seine 
zweite  Frau  waren 
geradezu  leidenschaft- 
liche Kunstgewerbler 
und  haben  ihr  Haus 
auf  dem  Boulevard 

Saint-Germain  von  oben  bis  unten  in  ein  Museum  ihrer  eigenen  Werke 
verwandelt.  Sie  starben  beide  1899,  aber  Madame  Waldeck-Rousseau  hat 
das  Talent  geerbt.  Der  Damenhand  wird  man  es  jedenfalls  verdanken,  wenn 
auch  die  Stoffeinbände  für  Bücher  wieder  aufleben  sollten.  Königin  Elisabeth 
von  England  las  noch  in  Samt-  und  Brokatbänden.  Und  im  Buchhandel 
kommen  sie  auch  schon  oft  genug  vor;  man  denke  an  die  (abscheulichen) 
Originalbrokatbände  der  Dichtungen  d’Annunzios.  In  der  Ausstellung  des 
Österreichischen  Museums  sieht  man  schon  zwei  hübsche  Hautelisse- 
arbeiten  dieser  Art  von  Olga  Irmisch  (München). 

Überhaupt  liess  sich  in  der  Ausstellung  des  Österreichischen  Museums 
(813  Nummern)  der  Gang  der  buchbinderischen  Ereignisse  im  XIX.  Jahr- 
hundert recht  gut  verfolgen.  Sie  kam  gerade  zur  richtigen  Zeit,  um  diese 
Entwicklung  im  Zusammenhänge  ersichtlich  zu  machen.  Und  da  die  k.  k.  Hof- 
bibliothek diesen  Sommer  aus  ihren  eigenen  überreichen  Beständen  eine 
grosse  Ausstellung  von  Bucheinbänden  der  früheren  Vergangenheit  ver- 
anstalten wird,  so  kann  der  Wiener  Bücherfreund  das  Jahr  1903  zu  seinen 
lehrreichsten  zählen.  In  obigem  habe  ich  versucht,  die  jüngsten  Phasen 
der  Buchbindekunst  zu  skizzieren;  das  Material  der  Ausstellung  bot  dazu 
Illustrationen  genug.  Ganz  neu  war  das  Unternehmen,  so  weit  es  das  übrige 


F.  Rollinger,  Wien,  Pergament,  Entwurf  von  Kolo  Moser 
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XIX.  Jahrhundert  betraf.  Zum 
besseren  Verständnis  diesesZeit- 
raumes,  der  so  viel  in  histori- 
schen Stilen  gearbeitet  und  eine 
so  ansehnliche  Rückwärtskunst 
ausgebildet  hat,  ist  es  ungemein 
dienlich,  dass  auch  die  guten 
alten  Quellen  in  der  Ausstellung 
berücksichtigt  waren.  Einem 
Triglyphenfriese  gleich,  reihten 
sich  einer  Wand  entlang  die  98 
Farbendruckblätter  aus  William 
Fletchers  Werken  über  die 
„English  Bookbindings“  und 
,, Foreign  Bookbindings“  des 
British  Museum.  Sie  bildeten 
eine  Art  verbindendes  Band 
zwischen  den  Gruppen  wert- 
voller Einbände  aus  verschie- 
denem Besitz;  der  italienischen 
und  französischen  (mit  denen 
Groliers  und  Majolis  ,,et  ami- 
corum“  beginnend)  des  Öster- 
reichischen Museums,  der 
englischen  und  schottischen 
Prachtstücke  (XVII.  und 
XVIII.  Jahrhundert)  des  Grafen 
Vinzenz  Latour,  der  in  diesen 
Blättern  schon  wiederholt  mit  eindringlicher  Kenntnis  die  alte  und 
die  neue  Seite  der  britischen  Buchbinderei  behandelt  hat.  An  diesen 
Bänden  sah  man  die  farbigen  Bändervoluten  und  das  zierliche,  zu  Flächen 
entwickelte  Rankenwerk  der  Renaissance,  dann  die  mannigfacheren 
Stempel  des  Barock  und  Rokoko,  wie  sie  zu  feinsten  Spitzenmustern,  zu 
Dickichten  wuchernder,  umherwehender  Zweiglein,  eckfüllender  Fächer, 
moussierender  Stanzenperlen  zusammengesetzt  sind.  Die  noch  fast  benach- 
barte Ära  der  Padeloup  und  Derome,  der  Roger  Payne  wurde  lebendig.  Das 
XIX.  Jahrhundert  setzt  noch  ganz  in  der  alten  Gediegenheit  ein.  Eine  Reihe 
hochsolider  Infolios  und  Inquartos  aus  dem  ersten  Drittel  des  Jahrhunderts 
zeigen  die  starre,  aber  kräftige  Kraft  des  Empire,  wie  sie  durch  Bozerian  seit 
1804  als  eigentliche  Empirebinderei  festgestellt  wurde.  An  Prachtbänden 
dieses  Saffianstiles  ist  die  k.  u.  k.  Familien-Fideikommiss-Bibliothek  besonders 
reich.  Eine  ganze  Reihe  stammt  aus  Oberitalien:  Turin,  Mailand,  Parma, 
Padua,  Venedig;  man  ist  lebhaft  an  die  zisalpinische  Republik  napoleoni- 
scher  Observanz  erinnert,  wie  sie  auch  architektonisch  aus  Mailand  das 


Simier,  Paris  1832,  gelber  Saffian  mit  Einlagen 
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R.  Petit,  Paris,  braunes  Kalbleder 


dauernde  Muster  einer  Empirestadt  gemacht  hat.  Der  Dekor  bewegt  sich 
streng  im  Stil,  mit  vielen  langen,  verdoppelten,  vervierfachten,  gekreuzten 
Linien,  mit  Viertelsonnen  in  den  Ecken,  mit  ganzen  strahlenden  Sonnen  in 
den  Rückenfeldern,  mit  schweren  Palmettenbändern  oder  Streifen  aus  kleinen 
antikisierenden  Blumenvasen,  die  sich  allerdings  erlauben,  in  den  horizontalen 
Teilen  ganz  ungeniert  horizontal  zu  liegen,  samt  ihrem  Blumeninhalt 
(Padua  1813).  Überhaupt  meldet  sich  in  diesen  Bänden  oft  ein  provinzialer 
Zug.  Man  ist  etwa  nicht  genug  mit  Stempeln  versehen,  hat  kein  passendes 
Eckstück  und  druckt  die  Enden  der  mit  der  Roulette  aufgedruckten  Längs- 


G.  Hulbe,  Hamburg,  braunes  Rindsleder  mit  Treibarbeit  u.  Bemalung 


streifen  einfach  im  Winkel 
übereinander.  Oder  die 
Winkel  der  Linien  wollen 
schlechterdings  nicht  klap- 
pen. Immerhin  ist  gerade 
dergleichen  eine  lebendige 
Spur  der  freien  Hand  und 
kann  in  der  Rückschau 
weiter  nicht  verdriessen. 
Auch  die  Bibliothek  der 
kunsthistorischen  Samm- 
lungen des  Allerhöchsten 
Kaiserhauses  hat  schöne 
Bände  dieser  Zeit.  Des- 
gleichen Kunstgewerbe- 
Museen  (Österreichisches 
Museum,  Berlin,  Linz, 
Reichenberg,  Brünn). 
Manche  charakteristische 
Form  stellt  sich  ein, 
namentlich  in  derVerwen- 
dung  gekreuzter,  ver- 
schränkter Linien  oder 
seitengrosser  Linien- 
diagramme, die  an  Balkon- 
typischen Züge  ist  die 
dünnen,  langen  Linien, 


gitter  des  Nachempire  erinnern.  Einer  der 
Fügung  breiter  Bänder  aus  vier  oder  mehr 
an  denen  die  schweren,  eigentümlich  patzigen  oder  klotzigen  Eckstücke 
gleich  Uhrgewichten  an  dünnen  Drähten  hängen.  Die  Dekoration 
geht  gleichsam  durch  Dick  und  Dünn.  Herr  Biedermaier  findet  daran 
besonderes  Gefallen.  Auffallend  ist  das  schöne  Dukatengold,  das  dem 
„Napoleongold“  der  französischen  Empirebände  entspricht.  Dort  war  der 
Doreur  eine  wichtige  Person.  Bauzonnet  war  ursprünglich  Doreur  bei  Pur- 
gold. Auch  die  verschiedenen  Lederfarben  des  Empire  stellen  sich  ein, 
darunter  „racinierte“  (gefladerte)  und  „marbrierte“;  lapisblaues  Kalbleder 
war  Spezialität,  die  allgemeinste  Empirefarbe  freilich  war  rot.  Das  Alles 
spielt  über  die  Grenze  herüber.  Bei  lokalgeschichtlichen  oder  amtlichen 
Publikationen  spielt  dann  auch  das  Wappen  eine  grosse  Rolle.  Es 
bildet  immer  einen  schweren  Block,  bald  in  trockener  heraldischer 
Gravierung,  bald  in  einer  verwischten  Massigkeit,  wie  namentlich  der 
Doppeladler  zu  jener  Zeit  oft  einen  eigentümlichen,  schon  von  weitem 
datierbaren  Goldklecks  in  der  Mitte  des  Vorderdeckels  zu  bilden  pflegt.  Wien 
bringt  doch  mit  das  Beste  auch  in  dieser  Richtung.  (Ein  Wieland  von  1815, 
mit  rhombischen  Diagrammen  in  den  Rückenfeldern;  ein  Band  Ferd.  Wolfs, 
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Wien  1833,  mit 
gekreuzten  Linien 
und  füllenden 
Zwickellinien  über 
denganzen  Vorder- 
deckel weg,  sehr 
an  heutiges  Linien- 
wesen erinnernd; 

desgleichen 
Schlagers  „Wiener 
Skizzen“,  Wien 
1836;  alles  aus 
kaiserlichem  Be- 
sitz). Aus  der  Hand- 
bibliothek des 
Fürsten  Johann  II. 
von  und  zu 
Liechtenstein 
stammt  ein  ganz 
auserlesener 
Wiener  Einband 
von  Krauss  (Rous- 
seau, Paris,  An 
VII.),  in  marmo- 
riertem braunem 
Kalbleder  mit 
feinem  kettenarti- 
gem Band  um  den 
Deckel  und  Linien- 
sonnen in  den 

Feldern  des  flachen  Paris,  um  1894,  braunes  Schweinsleder,  Bronzeappliken  von  Vallgren 

Rückens.  (Auch 

Cobden  Sanderson  empfahl  die  flachen  Rücken,  wegen  Staubwidrigkeit 
und  Leserlichkeit.)  Den  schwächsten  Punkt  dieser  Zeitbände  bildet  meistens 
die  Schrift,  die,  mehr  typographisch  als  kompaktorisch,  meist  klumpig  wirkt 
und  nicht  gar  geschickt  aufgedruckt  wird.  Sehr  nett  sind  oft  die  kleinen 
Bände,  wie  der  Berliner  Kalender  auf  1827  (Kgl.  Kunstgewerbe-Museum 
Berlin)  in  rotem  Saffian,  mit  zierlichen  Palmettenstreifen  und  Viertelsonnen 
in  den  Ecken.  Auf  unseren  Biedermaierstil  hat  aber  freilich  auch  wieder  Paris 
stark  eingewirkt.  Namentlich  Josef  Thouvenin  der  Ältere,  der  Grossbinder 
der  Restauration,  der  gerade  die  an  dünnen  Linien  hängenden  schweren 
Eckornamente  mit  Vorliebe  anwendet.  Manche  unserer  Bände  mögen  sogar 
aus  seiner  Werkstatt  stammen,  denn  er  arbeitete  für  ganz  Europa,  sogar  für 
England  und  Russland,  über  5000  Bände  jährlich.  Dabei  hiess  es  schon 
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gründlich  gearbeitet, 
wenn  ein  Mann  an 
einem  Tage  6 bis  8 
Bände  fertig  brachte. 
Eine  ganze  Bibliothek, 
von  Thouvenin  ge- 
bunden, kriegt  bei 
Balzac  ein  geadelter 
Parfumeur  zum  Ge- 
schenk. Es  ent- 
wickelte sich  unauf- 
haltsam eine  Massen- 
produktion. Der 
praktische  Gewinn 
dieser  Zeit  war  die 
demireliure,  der 
Halbfranz,  der  dabei 
überhand  nehmen 
musste  und  jetzt  die 
Bibliotheken  be- 
herrscht. 

Gegen  den  Vor- 
märz hin  bildet  der 
Ziergeschmack  zwei 
herrschende  Typen 
aus:  eine  Art  Neu- 
rokoko und  eine  Art 
Neugotik.  Sie  ent- 
sprechen dem  Stil  des 
vormärzlichen  Haus- 
rates. Dieses  Rokoko 
umrahmt  die  Flächen 

mit  fleischigen  Pflanzenelementen,  die,  als  eine  Art  vegetabilisches  Rocaille, 
willkürlich  auseinander  herauswachsen  und  ihre  Zwischenräume  mit  Netz- 
mustern füllen  oder  auch  für  die  Schrift  leer  lassen.  Dieses  Schnörkelwerk 
wird  mit  der  Zeit  immer  vegetabilischer,  bis  es  in  den  Fünfziger-Jahren  schon 
ganz  naturalistisch  ist.  Die  Linien  werden  zu  knotigen  Ästen,  die  sich  in  den 
Ecken  mittels  mehrfach  geknickter  Zweiglein  verschränken  und  spalier- 
gleich mit  Rosen,  Epheu  und  Dorngerank  schmücken.  Man  spürt  den 
Schwind-Richter’schen  Dornröschenstil  durch.  Jener  vegetabilische  Schnörkel 
ist  an  vielen  bürgerlich  soliden  Wiener  Lederrücken  der  Vierziger-Jahre  zu 
einer  Art  Familienstil  geworden  und  wird  in  den  äussersten  Vorstädten  noch 
jetzt  angewendet.  Der  andere  Geschmack  ist  ein  neugotischer,  der  durch 
die  kirchlich-ritterliche  Amts-,  Salon-  und  Kneipenromantik  aufkam.  Auf  den 


Marie  Lühr,  Berlin,  grünes  Maroquin 
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Deckeln  und  Rücken 
erscheinen  gotische 
Geländer,  Spitzbogen 
mit  Masswerk,  Fialen 
und  Kreuzblumen, 
dazu  bunte  gotische 
Schrift  in  Miniaturen- 
stil. Ein  kleines  Pariser 
Prachtstück  dieses 
„genre  cathedrale“  ist 
ein  gelber  Saffianband 
von  Simier,  relieur  du 
roi,  früher  Buchbinder 
der  Kaiserin  Josefine 
(Don  Quijote  1832), 
dessen  Deckel  die 
zierlichste  gotische 
Kathedralenfassade 
mitTürmchen,  Fenster- 
reihen und  Portalen 
(in  farbigen  Lederauf- 
lagen) darstellt.  (Im 
Besitze  des  Barons 
Buschmann.)  Der  kirch- 
liche Verlag  neigt  stark 
zu  diesem  Stile,  und 
bis  auf  den  heutigen 
Tag.  Das  auf  musealen 
Grundlagen  entstan- 
dene Kunstgewerbe  der 
Sechziger-Jahre  wird 
historisch-eklektisch. 

Es  ahmt  alle  von  der  Schule  patronisierten  alten  Stile  nach,  und  zwar 
mit  tüchtiger  Technik.  Mancher  Verlag,  wie  Alfred  Marne  in  Tours 
(auch  in  der  Ausstellung  stark  vertreten),  erschöpft  den  ganzen 
Arbeitskreis  dieser  Historik.  Es  gibt  da  auserlesene  Bänderverschlin- 
gungen, Filigranmuster,  Lederapplikationen,  Intarsien,  Streublümchen,  nach- 
geahmtes Louis  XV.,  Louis  XVI.,  gestanzten  Goldschnitt,  bemalten  Schnitt, 
was  man  will.  In  Wien  gewinnt  die  italienische  Renaissance  die  Oberhand. 
Auf  vielen  damaligen  Prachtwerken  erscheint  namentlich  das  grosszügige 
farbige  Bandornament  und  zierliche,  alles  überwuchernde  Rankenwerk.  Die 
Zeit  Girardets  (und  des  Pariser  Trautz,  der  vielen  als  der  einzig  mögliche 
Buchbinder  galt)  gibt  dem  Bucheinband  in  Wien  einen  gewissen  Album-,  ja 
Kassettencharakter.  Die  Deckel  erhalten  ein  stark  profiliertes  Relief  und 


Alfred  de  Sauty,  London,  grünes  Maroquin  mit  farbigen  Einlagen 
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Guild  of  Women  Binders,  London,  grünes  Maroquin 


erinnern  schliesslich  an  Balkendecken  von  Renaissancesälen,  mit  grossen, 
schweren  Einteilungen  und  ornamentalen,  ja  mit  farbigen  Szenen  aus- 
gemalten Füllungen.  Ein  Rollinger’scher  Einband  zu  Schillers  Gedichten  in 
Folio,  braunes  Maroquin,  von  Koechlin  entworfen,  hat  tatsächlich  Malereien 
von  Geiger.  Ein  anderer  Rollinger’scher  Prachtband  (Hausbrevier  von 
Miramar,  1860,  entworfen  von  Koechlin)  ist  braunes  Maroquin,  mit  Messing- 
beschlägen und  elfenbeinernen  Reliefköpfchen.  Diese  architektonische 
Weise  kommt  daher,  weil  eben  hauptsächlich  Architekten  die  Entwerfer  der 
Bucheinbände  waren.  Buchbinderisch  dachten  die  wenigsten,  ebenso  wenig 
als  tischlerisch  oder  glaserisch.  Wenn  sie  Zeichnungen  für  Buchdeckel  ent- 
warfen, mussten  diese  erst  von  handwerklicher  Seite  für  die  kleinen 
Stempel  umstilisiert  werden.  Dabei  konnte  natürlich  das  ewig  Richtige,  das 
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Johanna  Birkenruth,  London,  grünes  Chagrin  mit  farbigen  Einlagen,  Panneau  von  Mary  Houston 


Entwerfen  aus  den  Eigenheiten  des  Handwerkes  heraus,  das  Zeichnen  aus 
der  Natur  und  Verwendungsweise  der  petits  fers,  der  tools  und  gauges 
heraus,  nicht  aufkommen. 

Und  das  ist  auch  im  allgemeinen  die  buchbinderische  Schwäche  dieser 
Epoche;  der  Architekt  erdrückt  den  Buchbinder.  An  einzelnem  Talent  freilich 
fehlte  es  den  Wiener  Buchbindern  nicht.  Auf  der  Weltausstellung  1873 
erregte  Franz  Wunder  Aufsehen  durch  Handvergoldung  und  Ledermosaik, 
durch  die  treffliche  Verwendung  der  Punze.  Er  wurde  vorbildlich  für 
viele  Deutsche,  sogar  für  Collin  (Berlin)  und  Fritzsche  (Leipzig);  in  Wien 
nahmen  Paul  Pollack  und  Julius  Franke  seine  Anregungen  auf.  Für  die 
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Handvergoldung  insbeson- 
dere, als  deren  Virtuosen  sich 
stets  die  Franzosen  betrach- 
teten, ist  seither  in  Deutsch- 
land durch  die  Vergolder- 
schulen (Gera,  Glauchau) 
viel  geschehen.  Wien  hatte 
damals  überhaupt  sehr  gutes 
Gold,  auch  im  Bronzefach.  In 
der  Ausstellung  des  Öster- 
reichischen Museums 
spiegelten  sich  alle  diese 
Strömungen  und  Bestre- 
bungen bis  in  die  Neuzeit 
herauf.  Man  sah  die  Entwürfe 
Schrittwiesers  für  Rollinger, 
Hermann  Scheibes  für 
Baron  Nathaniel  von  Roth- 
schild, die  prächtigen  grossen 
Lederbände  Paul  Pollacks 
und  Ferdinand  Bakalas  für 
die  Prinzen  Heinrich  und 
Franz  Liechtenstein  (eine 
ganze,  sehr  hervorragende 
Folge),  aus  neuester  Zeit 
sehr  vernünftige  Arbeiten 

Henry  Frowde,  London,  blaues  Maroquin  mit  farbigen  Einlagen  (dieS€S  Beiwort  ist  als 

Lob  vermeint)  von  Albert 
Günther,  Julius  Franke,  Franz  Ziehlarz,  F.  W.  Papke,  Johann  Jirak,  Karl 
Beitel  und  anderen  Wienern.  Neuestens  geht  von  der  Gruppe  Hoffmann- 
Moser  ein  frischer  Antrieb  aus.  Mosers  Schwarzweisseinband  erinnert  in 
seiner  Wirkung  an  die  erwähnten  Niellobände.  Auch  der  Nachwuchs  dieser 
Schule  arbeitet  mit  moderner  Phantasie,  im  Sinne  einer  eigentümlichen 
Stilisierung,  welche  die  elementaren  Bestandteile  der  Form  förmlich 
geometrisch  kombiniert.  Diese  Kombinationen  haben  durch  ihre  Ver- 
wendung von  Spiegeln  beim  Entwerfen,  namentlich  für  die  sehr  charakteri- 
stischen Vorsatzpapiere,  ein  pikantes  Element  von  Zufälligkeit,  von  Imprevu 
gewonnen.  Auch  andere  Künstler  wenden  sich  gelegentlich  dem  Buch- 
einband zu;  so  Rudolf  Berndt,  mit  einem  gewissen  Hagenstil  (modernem 
Biedermaier,  mit  einem  gelinden  Kinderstubenanstrich).  Rudolf  v.  Larisch, 
der  Schriftenschreiber,  treibt  seine  leserlichste  aller  Stilschriften  in  das 
Emailkupferblech  eines  Buchdeckels.  Junge  Leute  (Otto  Prutscher,  Erwin 
Puchinger,  Franziska  Esser-Reynier)  versuchen  sich  in  Neuheiten,  auch 
flotten  Malereien,  halb  im  Plakatgeschmack,  halb  im  Kindergartenstil.  Weit 
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konservativer  als  Wien  ist 
Prag.  Die  zahlreichen, 
gründlich  gearbeiteten 
Bände  von  J.  Spott  halten 
sich  meist  innerhalb  einer 
bewährten  Renaissance. 

Ein  grosses  Missale  ist 
bunt  von  halbarchaischen 
Lederapplikationen. Dieser 
Messbuchstil  betont  sich 
in  Krakau  (Robert  Jahoda) 
noch  gotischeroderbyzan- 
tinischer;  das  liturgische 
Element  setzt  sich  in  Glas- 
fensterfarbe um. 

Wenden  wir  uns  dem 
Auslande  zu,  so  begegnen 
wir  allen  Modernitäten  des 
Tages.  Das  solide  Paris  der 
petits  fers  lebt  in  den  tadel- 
losen Maroquin-  und  Kalb- 
lederbänden von  R.  Petit 
(Prinz  Franz  Liechtenstein 
und  Österreichisches 
Museum)  und,  etwas 
modischer,  von  Petrus 
Ruban  (Fideikommiss- 
Bibliothek).  SeinAntipode, 
der  Ledertreiber  und  Lederschneider  Saint-Andre,  ist  mit  mehreren  meister- 
haften Reliefbänden  vertreten,  auch  aus  dem  Besitze  des  Museums.  Dieses 
Institut  besitzt  auch  mit  allen  koloristischen  Ledertechniken  geschmückte 
Bände  der  Skandinavier  (Anker  Kyster,  Tegner-Flyge)  und  jenes  Kuriosum 
von  Ch.  Doudelet  (Antwerpen  1901),  den  nur  in  sechs  Exemplaren  her- 
gestellten weissen  Schweinslederband,  dessen  Ornamentik  in  Blindpressung 
aus  primitiv-stilisierten  Einzelformen  (Vase,  Taube,  Shawls,  Bäumchen) 
besteht,  womit  die  luxuriöse  Simplizität  der  Ausstattung  seltsam  stimmt 
oder  auch  nicht  stimmt.  Der  Lederschnitt  spielt  natürlich  eine  grosse  Rolle. 
G.  Hulbe  (Hamburg)  wühlt  buchstäblich  in  gediegenem  Rindsleder  und 
anderen  Häuten.  Während  F.  X.  Weinzierl  (München)  noch  mehr  zum 
Gaudeamus-  und  Hubertusstil  zu  neigen  scheint  (sein  kolossales  „Goldenes 
Buch“  erscheint  förmlich  in  Lederkoller  und  Brustharnisch),  berühren  sich 
bei  Hulbe  alle  Extreme:  der  blühweisse  Pergamentband  Vogelers  mit 
hellstem  Grün  und  Lila  der  Malerei  und  das  braune  Rindsleder  des 
„Germanischen  Museums“  mit  farbiger  Reliefvedute  im  Butzenscheiben- 
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geschmack.  Das  deutsche 
Bedürfnis  nach  „Haus- 
chroniken“, Kommers- 
büchern und  dergl.  (sogar 
ein  Schlaraffiabuch  im 
Schlaraffiastil  ist  vorhanden) 
flösst  diesen  ehrenfesten 
Techniken  ein  fast  unzeit- 
gemäss  erscheinendes  Leben 
ein.  Auch  Wilh.  Rauch 
(Hamburg)  hat  seine  beson- 
dere Ledernote;  sein  blind 
gestrichenes  Linienornament 
auf  hellbraunem  Schweins- 
leder oder  das  goldene  auf 
graubraunem  Seehundsleder 
ist  vortrefflich  im  Stil,  selbst 
wo  er  zu  Umrissfiguren  in 
Handvergoldung  von  zwei 
Tönen  emporsteigt.  Dem 
Bogensatz  und  der  Linie 
dürfte  ja  die  nächste  Zukunft 
gehören,  wie  Paul  Kersten 
(Erlangen)  schreibt,  der  sich 
aber  in  seinen  trefflichen 
Bänden  davon  nicht  beengen 

Birmingham  Guild  of  Handicraft,  1902,  rotes  Maroquin  läSSt.  In  Deutschland  hat  sich 

Geschmack  und  Handfertig- 
keit neuestens  wesentlich  gehoben.  Man  sieht  es  jedem  einzelnen  Bande  der 
bisher  genannten  Meister  an,  denen  noch  E.  Ludwig  (Frankfurt),  W.  Kämmerer 
(Berlin),  R.  Grimm  (Crefeld),  dann  auch  einzelne  Damen,  wie  die  energische, 
stilsinnige  Marie  Lühr  (Berlin)  anzureihen  sind.  Die  eigentliche  Sicherheit 
des  neuen  Stiles  haben  aber  doch  die  Engländer,  die  ihn  mit  der  Wärme 
und  der  Kühle  ihrer  Rasse  ausgebrütet  haben.  Seien  es  nun  die  haarfein 
gearbeiteten  Maroquinbände  der  Hampstead  Bindery,  welche  Graf  Vinzenz 
Latour  ausstellt,  oder  die  von  P.  G.  Konody  gesandten  Leinenbände  nach 
Entwürfen  von  Künstlern  wie  Brangwyn,  oder  die  Pergamentbände  Paul 
Woodroffes,  oder  gar  nur  die  geschmackvollen  Papierbände  R.  Anning 
Beils,  es  ist  immer  wieder  ein  nationales  Stilgefühl  darin,  und  zwar  ein 
spezifisches  Bucheinbandgefühl,  das  der  Deutsche,  der  Büchermensch  par 
excellence,  niemals  hatte,  allerdings  aus  Sparsamkeit  nicht.  Das  kunst- 
gewerbliche Verbindungswesen  in  England  hat  auch  auf  diesem  Gebiete  die 
beste  Frucht  getragen.  Die  Einbände  des  Essex  House,  der  Hampstead 
Bindery,  der  Birmingham  Municipal  School  of  Art,  der  Guild  ofWoman 
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Binders,  dann  einzelner  Binde- 
künstler, wie  der  wohlbekannten 
Miss  Johanna  Birkenruth,  Miss 
Mary  Downing,  des  Meisters  Leon 
V.  Solon,  Gedye,  Frowde  u.  s.  f., 
stehen  auf  dem  Niveau  der  Ge- 
sundheit und  Vernünftigkeit,  sind 
technisch  tadellos  und  stilistisch 
echte  Bucheinbände  unserer  Zeit. 

Und  dabei  gehören  sie  zum  grossen 
Teile  einer  neuen  Entwicklung  an, 
der  Übergangszeit  vom  Interims- 
band zum  Liebhaberband. 

Mancher  Bucheinbandlieb- 
haber, oder  „Bibliopegophile“,  wird 
bald  von  einem  sogenannten  Biblio- 
theksband nichts  mehr  wissen 
wollen,  weil  der  Calico  sich  seinen 
eigenen  Stil  und  seine  eigenen 
Künstler  gemacht  hat.  Oder  werden 
in  Deutschland  die  Einbände  Otto 
Eckmanns  nicht  wertvoll  bleiben? 

Ist  seine  Schwarz-Rot-Gold- 
Vignette  zu  Sudermanns,, Johannes“ 
oder  sogar  seine  grosse  „7“  zum 
Umschlag  der  ,,  Woche“  nicht 
charaktervoller  als  irgend  ein  Aller- 
welts- Juchtenband?  Die  Einbände 
der  Lemmen,  Behrens,  Van  de  Velde,  Vogeler  und  so  vieler  anderer  sind  an 
Erfindung  und  Geschmack  vortrefflich.  Sie  machen  das  Buch  lesenswerter  und 
stimmen  den  Betrachter  des  Schaufensters  kauflustig.  Ein  solcher  Verlagsband 
oder  Verkaufsband  ist  zugleich  Plakat  und  Inserat  und  stimmt  den  Sinn  zu- 
gleich auf  die  Note  des  Inhalts.  Und  das  alles  bei  äusserster  Erschwinglichkeit. 
In  Wien  sind  wir  darin  noch  zurück  und  das  macht  es  begreiflich,  dass  hervor- 
ragende Sortimenter  (Lechner)  einen  eigenen  Liebhaberband  für  ihre  Kunden 
pflegen.  Das  Leipziger  Preisausschreiben  ist  für  Deutschland  ein  Markstein 
des  Umschwunges.  In  der  Ausstellung  sah  man  eine  reiche  Auswahl  von 
Verlagsbänden,  namentlich  von  F.  Volckmar  (Leipzig),  von  verschiedenen 
Urhebern  (P.  Kersten,  F.  Eisengräber,  Konstanze  Karlslake,  Graf  Sparre 
u.  a.),  dann  andere  von  Prof.  K.  Moser  (das  Segantini-Werk,  „Ars  nova“, 
Hevesis  „Österreichische  Kunst  im  XIX.  Jahrhundert“),  von  Prof.  F.  Hein 
(Grötzingen),  Prof.  O.  Seyffert  (Dresden),  weiter  Leinenbände  der  Verlags- 
firmen Eugen  Diederichs  (Leipzig),  S.  Fischer  (Berlin),  B.  G.  Teubner 
(Leipzig)  u.  s.  f.,  Entwürfe  zu  solchen  Bänden  von  Lüderitz  und  Bauer 


Violet  M.  Holden,  Birmingham  Municipal  School  of  Art, 
braunes  Schweinsleder  mit  Elfenbeineinlagen  und  silbernen 
Eckbeschlägen 
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(Berlin)  oder  einzelnen 
Künstlern,  wie  Berlepsch- 
Valendas  (geistvoll,  nament- 
lich bei  reicher  Farbigkeit). 
Mehrere  jener  Verlagshäuser 
haben  (wie  die  Zeitschriften 
,,Pan“,  „Jugend“,  „Insel“)  ihr 
bleibendes  Verdienst  um  den 
deutschen  Verlagseinband. 
Trotzdem  sieht  man  auf  den 
ersten  Blick,  wie  weit  dieser 
hinter  dem  englischen  zurück- 
steht. Vor  allem  ist  die  Farbe 
selten  ansprechend;  die  eigen- 
tümlich suggestiven  Töne  der 
Engländer  fehlen,  ja,  das 
Meiste  ist  noch  immer  spiess- 
bürgerlich  und  unangenehm. 
Auch  Schrift  und  Vignette 
steckt  noch  tiefer,  als  man 
glauben  möchte,  im  Familien- 
blattwesen oder  Kneip- 
zeitungstypus.  Der  alte  Adam 

1,  London,  grüner  Saffian  mit  Emailmalerei  in  ^t  noch  lange  nicht  aUSge- 

ahmung  aus  oxydiertem  Silber  trieben;  nämlich  der  Adam  der 

deutschen  Jahrhundertmitte. 

Eine  sehr  wesentliche  Ergänzung  der  Ausstellung  bildete  die  Abteilung 
für  Vorsatzpapiere.  Die  Sammlung  des  Hofrates  F.  Bartsch  (Wien)  hatte 
dazu  reichlich  beigesteuert.  Das  Vorsatzpapier,  dieses  Rockfutter  des  Buches, 
erfreut  sich  jetzt  mit  Recht  grosser  Aufmerksamkeit  und  ist  von  bedeutenden 
Künstlern  eigens  gepflegt.  Wem  wären  die  Vorsatzpapiere  von  Walter  Crane 
und  Anning  Bell  nicht  geläufig?  Oder  die  von  Angelo  Jank  und  R.  M.  Eichler 
für  die  „Jugend“  entworfenen?  Oder  das  von  Otto  Eckmann  für  die  Berliner 
Reichsdruckerei  auf  der  Pariser  Weltausstellung?  Oder  die  von  G.  Lemmen  für 
die  „Insel“,  die  von  Hoffmann,  Roller,  Moser  und  Benirschke  für  die  Wiener 
Sezession,  und  noch  andere  für  den  Gerlach’schen  Verlag?  Ein  Saal  voll 
Vorsatzpapiere  ist  heutzutage  ungemein  amüsant,  ein  Stelldichein  der  ver- 
schiedensten Geister.  Natürlich  sind  die  Japaner  wieder  obenan.  Was  das 
Österreichische  Museum,  Hofrat  Bartsch  und  Herr  Saenger  (Hamburg)  aus- 
gestellt haben,  ist  Blatt  für  Blatt  entzückend.  Man  denke  an  das  Blatt  voll 
winziger,  aus  rosa  Grund  weiss  ausgesparter  Wasservögel  mit  schwarzen 
Schnäbeln  und  Füssen,  die  wie  lauter  Kommas  und  Semikolons  dazwischen 
hinwimmeln.  Oder  das  Blatt  voll  Schneekrystalle,  das  Blatt  voll  goldener 
Chrysanthemen  im  dünnsten  Kritzelstil,  das  Blatt  mit  weissen  Spinn- 
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weben  in  Gesträuch,  oder  das, 
wo  man  einen  blauen  Himmel 
mit  weissen  Wölkchen  durch 
einen  Netzvorhang  zu  sehen 
glaubt,  oder  das  Wasser  voll 
zarter  Wirbel  und  winziger 
schwimmender  Pflanzenblättchen. 

An  Erfindung,  Naturbeobachtung 
und  Diskretion  im  Schick  sind 
sie  unübertrefflich.  Und  natürlich 
an  richtigem  Papierstil,  der  sich 
freilich  bei  ihren  weichen  Büchern 
mehr  dem  Tapetenhaften  nähern 
wird.  Auch  bei  den  Chinesen 
findet  sich  einzelnes,  wenn  auch 
nicht  so  geistreich;  zum  Beispiel 
ein  Craquele.  Unter  den  euro- 
päischen Papieren  finden  sich  nur 
einzelne,  die  jenen  japanischen  zu 
vergleichen  sind;  so  eines  aus  der 
Zentraldruckerei  in  Kopenhagen, 
mit  blauem  Meer,  Buchenalleen 
und  weissen  Hirschen,  eine 
richtige  Sund-Landschaft,  in  nied- 
lichem Einfaltstil.  In  Deutschland 
ist  die  Bewegung  lebhaft  genug. 

Die  Aktiengesellschaft  für  Buntpapier-  und  Leimfabrikation  in  Aschaffenburg 
hat  in  ihrem  Musterbuche  eine  reiche  Auswahl  neuer  Muster,  manche  im 
Stil  der  „Jugend“  und  daneben  wieder  moderne  Marmorpapiere.  Diese  und 
die  Kammpapiere  setzen  jetzt  eine  Menge  Koloristen  in  Bewegung.  Man 
erreicht  ganz  abenteuerliche,  bandachat-  und  rauchtopasartige  Mischungen 
(E.  Leistikow,  Bromberg;  W.  Rauch,  Hamburg),  Poeschel  und  Trepte  (Leip- 
zig) erzielen  die  seltsamsten  Wirkungen,  wie  von  Naturselbstdruck  und 
besonders  stalaktitenartige  in  den  verschiedensten  Tönen.  Die  Kleister- 
papiere von  Lilli  Behrens  (Darmstadt)  machen  den  Eindruck  von  ge- 
strickten Stoffen,  über  deren  Wolligkeit  sich  gerippte  Seidenbänder 
ziehen.  Ed.  Gabelsberger  (Diessen  bei  München)  verwendet  Mohnblumen, 
Narzissen  und  dergleichen  in  hübscher  Verstreuung.  Professor  Franz  (Wien) 
eckmannisiert  einmal  hübsch,  mit  schwarzen  Schwänen  zwischen  weissen 
Lilien.  Karl  Mienzil  (Lemberg)  sendet  eine  grosse  Auswahl  bieder- 
maierischer Muster,  deren  Motive  sich  ungemein  putzig  ausnehmen,  während 
die  Farbe  oft  sehr  minder  ist.  Auch  Anton  von  Szmik  (Wien)  bewegt 
sich  auf  der  biederen  Linie.  Und  ein  Blatt  aus  der  Vergangenheit  sind 
die  Augsburger  Proben  aus  dem  XVIII.  Jahrhundert,  diese  grossen 
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goldbrokatartigen  Rosenmuster,  die  (wie  Graf  Latour  erwähnt)  damals  bei 
den  schottischen  Buchbindern  obligat  waren.  Was  unsere  Kunstgewerbe- 
schüler in  Phantasien  für  Vorsatzpapier  leisten,  hat  man  auf  allen  ein- 
schlägigen Ausstellungen  bemerken  können;  auch  das  Vorsatzpapier  unserer 
Monatsschrift  stammt  aus  diesem  Kreise,  es  ist  von  Else  Unger.  Und  all 
dieser  Handarbeit  gegenüber  stehen  bereits  die  Werke  der  Maschine,  die 
typographischen  Vorsatzpapiere  der  Rudhardt’schen  Giesserei  in  Offen- 
bach a.  M.,  die  ein  kleines  heraldisches  Muster  von  sehr  guter  Typisierung 
ins  Unendliche  wiederholen  lassen.  Auch  für  die  Kenntnis  des  modernen 
Vorsatzpapieres,  obgleich  die  Proben  diesmal  doch  einem  engeren  Kreise 
entnommen  waren,  ist  jetzt  ein  günstiger  Augenblick,  den  das  Öster- 
reichische Museum  genützt  hat.  Noch  ein  Stück  kunstgewerbliches  Ödland, 
das  einst  reich  bebaut  gewesen  und  nun  wieder  unter  den  Pflug  ge- 
nommen wird. 


DIE  KUNSTHISTORISCHE  SAMMLUNG 
PIERPONT  MORGANS  b»  VON  P.  G.  KONODY- 
LONDON  b» 


URCH  die  Spalten  der  englischen  Tagespresse 
ging  vor  einigen  Wochen  ein  Gerücht,  dem- 
gemäss der  amerikanische  Milliardär  Mr.  Pier- 
pont  Morgan  den  Entschluss  gefasst  hätte,  die 
von  ihm  im  Laufe  von  zirka  zwanzig  Jahren 
gesammelten  Kunstschätze  in  einem  eigenen 
Museum  in  New-York  zu  vereinigen,  welches 
er  mit  ungeheuerem  Kostenaufwand  neben 
seinem  herrlichen  Stadthause  zu  erbauen  ge- 
denkt. Es  seien  ihm  sogar  die  Pläne  des  Baues 
schon  vorgelegt  und  von  ihm  angenommen 
worden.  Da  dieses  Gerücht  in  keiner  Weise  dementiert  wurde,  kann  man 
wohl  annehmen,  dass  es  auf  Tatsachen  beruht  und  dass  innerhalb  kurzer 
Zeit  eine  für  europäische  Kunstfreunde  überaus  traurige  Auswanderung 
unersetzbarer  Kunstwerke  stattfinden  wird.  Der  Schlag  ist  umso  härter, 
als  der  Finanzheld  bisher  in  grossmütiger  Weise  seine  für  unglaubliche 
Summen  erworbenen  Sammlungen  der  Öffentlichkeit  preisgegeben  und 
den  Staats-  und  Munizipalmuseen  von  Athen  bis  Glasgow  zur  Verfügung 
gestellt  hat. 

Obwohl  von  Zeit  zu  Zeit  kurze  Berichte  über  die  Ankäufe  Pierpont 
Morgans  ihren  Weg  in  die  Presse  finden,  ist  es  schwer,  sich  einen  Begriff 
von  der  weittragenden  Bedeutung  dieser  kunsthistorischen  Sammlung  zu 
machen.  Die  von  ihm  bezahlten  Summen  erreichen  eine  schwindlige  Höhe 
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— man  spricht  von  50 
Millionen  Kronen  — und 
wenn  er  auch  manches 
Stück,  wie  dies  unver- 
meidbar ist,  weit  über- 
zahlt haben  mag,  stand 
ihm  andrerseits  der  Rat 
solcher  Sachverständi- 
gen zur  Verfügung,  wie 
der  des  Mr.  Duveen,  des 
bekannten  Kunsthändlers 
in  Bond  Street,  welcher 
ihm  beim  Erwerb  seiner 
bedeutendsten  Schätze 
behilflich  war.  Es  ist 
mir  gelungen,  aus  bester 
und  absolut  verlässlicher 
Quelle  einige  der  Preise 
zu  erfahren,  welche 
Pierpont  Morgan  für 
einen  Teil  seiner  Kunst- 
schätze gezahlt  hat,  und 
nach  diesen  Ziffern  zu 
schliessen,  ist  die  oben 
erwähnte  Gesamtsumme 
kaum  zu  hoch  gegriffen. 

Der  Kunstwert  dieser  Werke  bleibt  ja  allerdings  von  solcher  Statistik 
unbeeinflusst,  doch  dürfte  die  folgende  Tabelle  für  die  Leser  von  ,, Kunst  und 
Kunsthandwerk“  von  Interesse  sein: 

Die  Garland-Sammlung  von  chinesischem  Porzellan  3,750.000  Kronen 
Die  Gutmann-Sammlung  von  altdeutschem  Silber  . . 1,750.000  „ 

Die  Pfungst- Sammlung  von  Bronzen  aus  dem 

15.  und  16.  Jahrhundert 1,000.000  „ 

Die  Mannheim-Sammlung  von  Majolika,  Bronze, 

Silber  und  Limoges 1,000.000  „ 

Raphaels  „Madonna  di  San  Antonio“ 2,500.000  „ 

Fragonards  „Roman  d’Amour  de  la  Jeunesse“ 1,625.000  „ 

Gainsboroughs  „Duchess  of  Devonshire“  1,000.000  „ 

Drei  Rose  du  Barry  Sevres-Vasen 375.000  „ 

Ein  Vlämischer  Gobelin 2,500.000  „ 

Ein  Limoges-Tryptichon  von  Nadon  Penicault  ....  500.000  ,, 

Diese  ansehnliche  Liste,  abwechslungsreich  wie  sie  ist,  repräsentiert  nur 
einen  geringen  Teil  des  Materials  für  das  geplante  Museum,  welches  unter 
anderem  die  herrlichsten  Sammlungen  von  Limoges  Email,  goldenen  Tabaks- 
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dosen  und  englischen 
Miniaturen  aus  der 
Glanzperiode  dieser 
Kunst  (Cosway,  Plimer 
» und  Engleheart)  ent- 
halten wird. 

Der  in  der  Liste 
angeführte  Gobelin,  ein 
Glanzstück  in  tadel- 
loser Erhaltung, 
stammt  aus  dem 
Schlosse  les  Aygalades 
bei  Marseille.  Mar- 
schall Villars  erwarb 
ihn  beidem  Verkauf  des 
Besitzes  des  Herzogs 
Mazarin,  eines  Neffen 
des  Kardinals,  der  ihn 
seinerseits  aus  Spanien 
gebracht  hatte.  Es  ist 
die  Vermutung  ausge- 
^ sprochen  worden,  dass 
dieser  Gobelin  ur- 
sprünglich der  Van 
Eyck-Serie  im  könig- 
lichen Schlosse  zu 
Madrid  angehörte, 
doch  ist  diese  Theorie 
keineswegs  über  alle 
Zweifel  erhaben.  Die 
Komposition  ist  allerdings  jenen  Meisterwerken  sehr  ähnlich,  besonders  was 
die  Einteilung  in  Felder,  die  Säulen,  welche  das  Mittelfeld  begrenzen,  und 
einige  der  Figuren  betrifft,  doch  ist  die  Arbeit  selbst  nicht  ganz  identisch. 
Die  Reproduktion  eines  der  Van  Eyck-Stücke  ist  hier  beigefügt,  um  den 
interessanten  Vergleich  zu  ermöglichen.  Der  Herzog  von  Villars,  Statthalter 
der  Provence,  hinterliess  den  Gobelin  einem  Mons.  Mestre,  von  welchem 
ihn  M.  de  Barras  erwarb.  Schliesslich  gelangte  er  in  den  Besitz  des  Lon- 
doner Kunsthändlers  Duveen,  der  ihn  an  Pierpont  Morgan  weiter  verkaufte. 

Das  Mittelfeld  zeigt  den  Schöpfer  auf  einem  gotischen  Throne.  Zwei 
Engel  mit  Lilie  und  Schwert  knieen  ihm  zur  Seite,  während  zwei  weitere 
hinter  dem  Throne  einen  Schleier  halten.  Der  Schöpfer  hält  in  der  linken 
Hand  ein  offenes  Buch,  während  die  Rechte  segnend  erhoben  ist.  Zu  seinen 
Füssen  erstreckt  sich  Meer  und  Land  und  im  Vordergrund  ist  eine  knieende 
Gruppe,  die  den  Kaiser,  den  Papst  und  andere  weltliche  und  geistliche 
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Würdenträger  ein- 
schliesst.  Die  um- 
gebenden Gruppen 
stellen  Szenen  aus 
der  Geschichte  von 
Ahasverus  und 
Esther  dar,  eine 
offenbare  Anspie- 
lung auf  ein  grosses 
Missgeschick  der 
christlichen  Welt, 
demjenigen  ähn- 
lich, welches  zu 
Ahasverus’  und 
Esthers  Zeit  dem 
Judentume  mit 
Untergang  drohte. 

Vielleicht  ist  es 
eine  Anspielung  auf 
die  Vertreibung 
der  Mauren  durch 
Ferdinand  und 
Isabella  im  Jahre 
1492,  vielleicht  auf 
den  Sieg  über  die 
T ürken  bei  Belgrad 
1456.  Die  beiden 
lateinischen  In- 
schriften lauten: 

Rege,  rego  adoravit 
Atq  int  tui  paratur 
Ei  cib  at  illa  de  mola  ant 
Quo  potuit  satiatur 
Obgleich  Pierpont  Morgans  Gobelin  in  selten  guter  Erhaltung  ist,  sind 
doch  die  Jahre  nicht  ohne  Einfluss  auf  die  Farben  geblieben,  welche  heute 
zu  einer  blassen  Harmonie  von  unvergleichlicher  Zartheit  abgetönt  sind.  Die 
ganze  Fläche  ist  mit  Gold-  und  Silberfäden  durchwirkt,  welche  bei  dem 
natürlichen  Glanze  der  Seide  nicht  zu  sehr  ins  Auge  fallen  und  eine  pracht- 
volle Gesamtwirkung  hervorrufen. 

Raphaels  „Madonna  di  San  Antonio“,  besser  als  der  Colonna  Raphael 
bekannt,  da  das  Bild  durch  lange  Jahre  im  Besitze  der  Familie  Colonna  in 
Rom  war,  ist  ein  verhältnismässig  frühes  Werk  des  Urbinaten.  Er  malte  es 
für  die  Schwestern  von  San  Antonio  di  Padua  in  Perugia  im  Jahre  1505,  also 
nur  ein  Jahr  später  als  das  berühmte  Sposalizio  in  der  Brera  zu  Mailand, 


Antwerpen,  1901,  weisses  Schweinsleder  mit  grauem  Spiegel,  Entwurf  von 
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Cum  osculata  fuerat 
Sceptrum  Anneri 
Hester  scipto  utitur 
Regis  pleno  meri. 


152 


und  im  ersten  Jahre 
seines  Aufenthaltes 
in  Florenz,  doch 
zeigt  ein  Vergleich 
der  beiden  Bilder, 
wie  sehr  innerhalb 
der  kurzen  Zeit 
Peruginos  Einfluss 
in  den  Hinter- 
grund gedrängt 
ward,  um  einem 
persönlicheren 
Stile  Platz  zu 
machen.  Das  Altar- 
stück bestand  ur- 
sprünglich aus  dem 
Hauptbilde,  einer 
Lünette  und  einer 
Predella  von  fünf 
Feldern.  Letztere, 
welche  kaum  von 
des  Meisters  Hand 
stammen,  sind  in 
mehreren  engli- 
schen Privatsamm- 
lungen verstreut, 
während  die 
Lünette  sehr  durch 
Restaurierung  ge- 
litten hat.  So  ist 
zum  Beispiel  der 

Himmel  mit  schwerem,  undurchsichtigem  Blau  übermalt,  was  umso  auf- 
fälliger ist,  als  der  Hintergrund  des  Hauptbildes  den  vollen  Reiz  der 
zarten,  durchsichtigen  Atmosphäre  des  Meisters  hat.  Es  ist  heute  Mode, 
besonders  in  England,  in  Raphaels  Werken  Fehler  zu  finden,  und  die 
Colonna-Madonna  ist  diesem  Schicksal  nicht  entgangen.  Nichtsdestoweniger 
hat  Pierpont  Morgan  in  diesem  Bilde  einen  Schatz  erworben,  der,  vom  kunst- 
historischen Interesse  ganz  abgesehen,  an  reiner  Schönheit  und  tiefer 
Farbenpracht  nicht  leicht  seinesgleichen  findet. 

Von  allen  den  Kunstwerken  der  Morgan -Sammlung  hat  wohl  keines 
mehr  Aufsehen  erregt,  als  Gainsboroughs  Duchess  of  Devonshire.  Das  Bild 
ward  vor  Jahren  von  dem  Kunsthändler  Agnew  zu  einem  zu  jener  Zeit  sen- 
sationellen Preise  gekauft  und  in  seiner  Galerie  in  Bond  Street  untergebracht, 
von  wo  es  in  mysteriöser  Weise  gestohlen  wurde.  Auf  welche  Weise  der 
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Diebstahl  einer 
Leinwand  von 
solchen 
Dimensionen 
in  einer  der 
belebtesten 
Strassen  von 
London  aus- 
geführt wurde, 
ist  bis  heute 
unerklärlich, 
und  die  merk- 
würdigen Um- 
stände haben 
Zweifler  zu 
der  absurden 
Theorie  ge- 
führt, dass  der 
Eigentümer 
selbst  das  Bild 
versteckt  habe, 
um  durch  die 
sensationelle 
Raub- 
geschichte den 
Wert  des  Ge- 
mäldes zu  er- 
höhen. Nach- 
dem es  Jahre 
lang  ver- 
schollen ge- 
blieben, erhielt 

der  Kunsthändler  einen  Brief  aus  Amerika,  angeblich  von  dem  Diebe,  und 
nach  langen  Unterhandlungen  und  gegen  Bezahlung  einer  beträchtlichen 
Summe  fand  der  gestohlene  Gainsborough  seinen  Weg  zurück  nach  Bond 
Street.  Das  dadurch  erregte  Aufsehen  war  enorm,  umsomehr  als  sofort 
ein  wahrer  Krieg  der  Kritik  um  dieses  Bild  ausbrach.  Mehrere  Kunstkenner 
äusserten  in  mehr  oder  weniger  verblümterWeise,  dass  das  Porträt  gar  nicht 
von  Gainsborough  sei,  oder  zum  mindesten  nicht  jenes  Bild,  welches  in  zeit- 
genössischen Werken  als  sein  Meisterwerk  beschrieben  ist.  Es  lässt  sich 
kaum  begreifen,  worauf  derartige  Angriffe  basiert  sind,  da  diese  Duchess  of 
Devonshire  durchwegs  das  Gepräge  von  Gainsboroughs  raffinierter  Eleganz 
und  genialer  Pinselführung  trägt  und  zu  den  vollendetsten  Werken  englischer 
Porträtkunst  zählt. 


Anker  Kyster,  Kopenhagen,  blauer  Saffian 
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Gobelin  aus  dem  königlichen  Palast  in  Madrid 


Die  herrliche  Serie  dekorativer  Panneaux  von  Fragonard,  welche  unter 
dem  Namen  „Roman  d’Amour  de  la  Jeunesse“  bekannt  ist,  war  ursprünglich 
für  den  Pavillon  der  Madame  du  Barry  in  Louveciennes  oder  Luciennes 
gemalt.  Aus  bis  auf  heute  unbekannt  gebliebenen  Ursachen  verblieben  die 
Bilder  im  Atelier  des  Meisters,  bis  sie  zur  Zeit  der  Schreckensherrschaft 
von  ihm  von  Paris  nach  Grasse  geschafft  wurden.  Mit  Ausnahme  von  solchen 
Meisterwerken  Watteau’s,  wieL’EmbarquementpourCythere  und  L’Enseigne 
de  Gersaint  hat  die  französische  Kunst  des  1 8.  Jahrhunderts  nichts  geschaffen, 
das  dem  Geiste  und  Charakter  der  Epoche  besser  entsprochen  hätte,  als  diese 
Serie  von  Liebesszenen,  in  welchen  Mme.  du  Barry  und  Louis  le  Bien-Aime 
sehr  idealisiert  und  verjüngt,  aber  trotzdem  unverkennbar  — die  Haupt- 
rolle spielen.  Die  vier  ersten  Panneaux  La  Poursnitz,  L’Escalade  ou 
le  Rendez-vous,  Les  Souvenirs,  und  L’Amant  Couronne  — zeigen  den 
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Pierpont  Morgans  flämischer  Gobelin 


Liebesroman  von  seiner  für  die  berühmte  Favoritin  günstigsten  Seite  und 
waren  offenbar  für  den  Landsitz  der  du  Barry  bestimmt.  Das  fünfte  Feld 
dagegen  — L’Abandon  — ist  wahrscheinlich  später  gemalt,  denn  es  lässt 
sich  kaum  annehmen,  dass  der  Künstler  den  Mut  gehabt,  der  Favoritin  eine 
derartige  Moralpredigt  zu  halten.  Es  zeigt  den  öden,  traurigen  Herbst  des 
Liebesromanes  sowohl,  als  auch  der  Natur,  und  drückt  in  Auffassung  und 
Farbenstimmung  des  Künstlers  Gedanken  mit  grösster  Direktheit  aus.  Die 
übrigen  Felder  sind  mit  reizenden,  rosigen  Amorini  und  allegorischen  Figuren 
gefüllt.  Das  ganze  Werk  kann  als  Muster  dekorativer  Raumausschmückung 
hingestellt  werden  und  ist  die  wichtigste  Arbeit,  die  uns  Fragonard  hinter- 
lassen hat. 

Fragonard  hatte  das  Unglück,  den  Untergang  der  überfeinerten  und 
lasterhaften  Kultur  der  Watteau-Periode  zu  erleben.  Er  gehört  der  Mitte  des 
achtzehnten  Jahrhunderts  an,  lebte  aber  bis  in  den  Anfang  des  neunzehnten, 
und  sein  Werk  war  dem  Zeitgeiste  der  Revolution  so  entgegengesetzt,  dass 
es  durch  lange  Jahre  nicht  die  gebührende  Beachtung  erhielt.  Wo  ein  David 
den  Geschmack  beherrschte,  war  kein  Platz  für  einen  Fragonard.  Erst  in  der 
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Houdon,  Der  gegebene  und  der  erwiderte  Kuss 


zweiten  Hälfte  des  neunzehnten  Jahrhunderts  ward  ihm  wieder  der  Platz 
eingeräumt,  zu  welchem  ihn  sein  Genie  berechtigt,  und  die  Ausstellung  der 
von  Morgan  erworbenen  Panneaux  hat  ihn  als  einen  der  grössten  Meister 
aller  Zeiten  enthüllt. 

Der  Bildhauer  Houdon  hat  das  Geschick  Fragonards  geteilt.  Auch  er 
ist  ein  typischer  Künstler  der  galanten  Epoche;  auch  er  war  ein  Zeuge  des 
Umschwunges,  der  in  der  Kunst  sowohl  als  auch  im  politischen  Leben  vor 
sich  ging.  Die  beiden  Doppelbüsten  im  Besitze  Pierpont  Morgans  — der 
gegebene  und  der  erwiderte  Kuss  — sind  Fragonards  in  Marmor  übertragen. 
Die  beiden  Stücke  stammen  aus  der  Mühlbacher  Sammlung  in  Paris  und 
werden  in  dem  neuen  Museum  in  New-York  die  französische  Skulptur  des 
18.  Jahrhunderts  in  würdiger  Weise  repräsentieren. 

Der  eklektische  Geschmack  des  amerikanischen  Millionärs  — wenn  man 
bei  einem  Manne,  der  alles  kauft,  was  ihm  von  verlässlicher  Seite  empfohlen 
wird  und  was  ihm  teuer  genug  erscheint,  von  Geschmack  reden  kann  ist 
an  keinen  Stil  und  an  keine  Periode  gebunden.  So  ist  es  kaum  zu  verwundern, 
dass  man  neben  Fragonard  und  Houdon  auch  ein  herrliches  Relief  von  Dona- 
tello  findet.  Es  ist  eine  Madonna  mit  dem  Kinde  von  unvergleichlich  zarterer 
und  vollendeterer  Ausführung  als  die  bekannte  Version  desselben  Motives  im 
Berliner  Museum,  an  welche  die  Hand  mit  den  auseinander  gespreizten 
Fingern  erinnert.  Das  ganze  Werk,  mit  Ausnahme  der  beiden  Köpfe,  ist  in 
ungemein  flachem  Relief  gehalten.  Dabei  hat  man  doch  ein  deutliches  Gefühl 
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Donatello,  Madonna  mit  dem  Kinde 


des  zurücktretenden  Raumes,  und  die  entzückenden,  in  Atmosphäre 
gebadeten  Engelsköpfe  treten  weit  in  den  Hintergrund  zurück.  Das  Werk 
stammt  aus  der  Pepys-Cockerell  Sammlung,  doch  ist  es  mir  nicht  gelungen, 
seinen  „Stammbaum“  weiter  zu  verfolgen. 

Besonders  gut  vertreten  sind  in  der  Morgan-Sammlung  italienische 
Majolika-  und  Fayencearbeiten,  englische  Miniaturporträts  und  Limoges- 
Emails  in  Grisaille  und  in  Farbe  aus  der  besten  Periode  dieser  Manufaktur. 
Das  Glanzstück  unter  den  letzteren  ist  ein  polychromes  Triptychon  von 
Nadon  Penicault  (geboren  1474)  mit  Szenen  aus  dem  neuen  Testament.  Die 
Hauptfelder  enthalten  die  Kreuzigung,  die  Kreuzabnahme,  die  Grablegung 
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Porträt-Miniaturen  von  Plimer  und  Cosway 


und  die  Auferstehung.  Unter  den  hier 
reproduzierten  Objekten  sind  ferner 
ein  Salzstreuer  aus  Silber,  vergoldet, 
englische  Arbeit  der  Periode  der 
Königin  Elisabeth,  welcher  seinerzeit 
bei  der  Versteigerung  der  Sammlung 
von  Lord  Dover  ungeheures  Auf- 
sehen erregte,  ein  Doppelsalzfass  aus 
vergoldetem  Silber  (Louis  XVI)  von 
Auguste  und  ein  äusserst  rares  Stück 
„Rose  du  Barry“,  Sevres-Porzellan. 

Die  Garland-Sammlung  von 
chinesischem  Porzellan,  welche 
gleichfalls  dem  Morgan-Museum 
einverleibt  werden  wird,  gibt  in 
über  iooo  seltenen  Stücken  ein  voll- 
ständiges Bild  der  Entwicklungs- 
geschichte dieser  orientalischen 
Kunstindustrie,  von  den  archaischen 
Arbeiten  der  Sung-Periode  bis  zu 
den  tadellos  ausgeführten  und  reich 
dekorierten  Stücken  der  Ming-  und 
Khang-he-Perioden. 

Dass  die  Sammelwut  des 
Finanzhelden  manchmal  auch  ihn 
auf  Irrwege  führt,  geht  aus  einem 
Beispiele  hervor,  auf  welches  das 

„Rose  du  Barry“,  Sevres-Porzellan 

neue  Londoner  Kunstblatt  „The 
Connoisseur“,  dem  die  beiden  diesbezüglichen  Illustrationen  entlehnt  sind, 
die  Aufmerksamkeit  lenkt.  Das  erste  Bild  zeigt  ein  Cameo  aus  der  Sammlung 
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Triptychon,  Limusiner  Email  von  Nadon  Penicault 


des  Herzogs  von  Marlborough,  welches  in  Mr.  Story  Maskelynes  Katalog 
aus  dem  Jahre  1870  als  „eine  moderne  oder  vielleicht  eine  Renaissance- 
Arbeit,  möglicherweise  ein  Arundeljuwel“  beschrieben  ist.  Die  Sammlung 
ward  im  Jahre  1875  an  einen  Mr.  Bromilow  verkauft,  der  sie  im  Jahre  189g 
wieder  unter  den  Hammer  brachte.  Diesmal  war  schon  im  Katalog 
der  Passus  „eine  moderne  oder  vielleicht  eine  Renaissance-Arbeit“  aus- 
gelassen, und  das  „möglicherweise“  in  „wahrscheinlich“  verändert.  Die 
Fassung  ist  in  beiden  Katalogen  auf  folgende  Weise  beschrieben:  „Eine 
durchbrochene  Rokoko-Fassung  aus  der  Zeit  Ludwigs  XV.,  mit  emaillierten 
Trophäen  und  10  kleinen  Onyxen.“  Nachdem  das  Juwel  zwei  Jahre  lang 
verschollen,  tauchte  es  plötzlich  wieder  im  Besitze  Morgans  auf,  der  es 
vom  Konsul  Gutmann  mit  dem  Reste  seiner  schönen  Sammlung  erworben 
hatte.  Die  zweite  Illustration  zeigt  jedoch,  in  welcher  Form  es  in  Herrn 
Gutmanns  Besitz  gelangte,  und  die  Beschreibung  lautet  heute:  „Frauen- 
porträt in  Cameo  geschnitten  in  emailliertem  Goldrahmen  mit  Trophäen 
und  Kameen  besetzt.  Ungewöhnlich  glänzendes  Schmuckstück.  Italienisch, 
16.  Jahrhundert.“  So  ward  dies  Juwel  verhältnismässig  moderner  Arbeit 
in  ein  Cinquecentostück  verwandelt.  Auf  wessen  Kosten  lässt  sich  leicht 
denken ! 
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Salzfass  aus  vergoldetem  Silber,  von  Auguste 


Zum  Schlüsse  sei  noch  erwähnt,  dass  das  geplante  Morgan-Museum  an 
gewissen  Tagen  frei  geöffnet  sein  wird.  Mr.  Morgan  gedenkt  auf  diese  Weise 
den  ungeheuren  Importzoll,  der  sich  auf  über  12,000.000  Kronen  belaufen 
würde,  zu  vermeiden.  Der  Zoll  ist  zum  Schutze  der  einheimischen  Industrien 
eingeführt.  Es  wäre  doch  interessant  zu  wissen,  ob  die  amerikanische 
Regierung  die  Manufaktur  von  antiken  Kunstwerken  damit  beschützen  will. 


AUS  DEM  WIENER  KUNSTLEBEN  b»  VON 
LUDWIG  HEVESI-WIEN  b» 

PREISBEWERBUNGEN.  Noch  selten  hat  eine  Preisbewerbung  in  Wien  so 
viel  Bewegung  hervorgerufen,  als  die  um  das  Kaiserin  Elisabeth-Denkmal,  das  dem 
Volksgarten  zugedacht  ist.  Der  erste  der  sechs  Preise  wurde  nicht  zuerkannt,  Künstler 
hielten  eine  Protestversammlung  ab,  Zumbusch  als  Obmann  der  Jury  erhielt  in  der  Zeitung 
ein  Vertrauensvotum,  und  zwar  von  der  Juryminorität  — und  schliesslich  wird  eine  neue 
Bewerbung  ausgeschrieben  werden.  Als  relativer  Sieger  ging  Prof.  Hans  Bitterlich  hervor, 
der  erst  vierzehn  Tage  vorher  den  ersten  Preis  für  das  Deutschmeister-Denkmal  davon- 
getragen hat.  Man  kennt  Bitterlichs  Eigenschaften.  Aus  dem  Porträtrealismus  der  früheren 
Generation  hat  er  sich  einen  schätzbaren  Kern  zurückbehalten,  während  er  im  Architekto- 
nischen gewisse  halbfreie  Allüren  angenommen  hat.  Er  sucht  einen  goldenen  Mittelweg 
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und  begegnet  sich  in  diesem  Streben  mit  vielen 
Kunstfreunden,  die  in  Juries  sitzen.  So  hat  er 
immer  von  vornherein  starke  Chancen.  Wer 
freilich  den  gewissen  Funken  fordert,  wird  sich 
nicht  an  ihn  wenden  müssen.  Sein  Entwurf 
überredete  hauptsächlich  durch  eine  gewisse 
Porträtmässigkeit  (die  wir  übrigens  gar  nicht 
so  ausgesprochen  finden).  Gewiss  hat  ein 
solcher  Zug  von  Authentizität  seinen  Wert, 
aber  auf  das  künstlerische  Moment  hat  der 
Künstler  diesmal  ganz  verzichtet.  Er  lässt  die 
Gestalt,  mit  einem  Buch  in  beiden  Händen, 
auf  einer  der  sieben  Stufen  einer  halbrunden 
Terrasse,  einer  Art  Bühne  im  Freien,  stille- 
halten. Auch  alles  Detail  ist  eigens  so  angelegt, 
dass  es  möglichst  wenig  sage,  damit  nicht 
gesagt  werden  könne,  dass  es  etwas  gesagt 
habe.  Den  meisten  Beifall  der  kunstfreundlichen 
Kreise  fand  schliesslich  doch  der  mit  dem 
vierten  Preise  gekrönte  Entwurf  Franz  Metzners 
in  Friedenau-Berlin.  Er  ist  ein  junger  Öster- 
reicher, in  Wscherau  (Böhmen)  1873  geboren, 
und  wird  jetzt  nach  Wien  übersiedeln.  Er  hat 
eine  eigentümliche  eigene  Linie  und  Fläche, 
die  selbst  kleineren  Arbeiten  ein  Element  von 
Stil  mitteilt.  Ein  Anklang  an  heroische  oder 
tragische  Stimmung  tritt  leicht  hinzu.  Dies  ist 
in  seinem  Denkmalentwurf  der  Fall.  Aus  einer 
massigen  Horizontalen  (Kenotaph)  steigt  eine 
strenge  Vertikale  auf,  die  hohe,  schlanke,  feier- 
liche Gewandfigur,  der  man  übrigens  nicht 
mit  Unrecht  etwas  Dante’sches  nachgesagt 
hat.  Rechts  und  links  schliessen  sich,  ihr  zu 
Füssen,  gedrängte  Menschenmassen  an.  Huldi- 
gende, Trauernde,  auch  diese  grosslinig,  gross- 
flächig behandelt.  Das  Werk  ist  wie  aus  einem 
Guss  und  hat  einen  ergreifenden  Zug.  Die 

übrigen  Preise  fielen  Alexander  Jaray,  Hans  Müller  und  Georg  Winkler  (Graz)  zu.  Das 
Deutschmeister-Denkmal  Bitterlichs  ist  eine  hohe  schlanke  Pyramide  zwischen  einem 
Krieger,  der  eben  den  Feind  niedergeworfen  hat,  und  einem  brüllenden  Löwen.  An  den 
Seiten  Flachreliefs  und  Inschriften,  oben  ein  Doppeladler  mit  ausgebreiteten  Flügeln  und 
als  Bekrönung  ein  Kissen  mit  der  Kaiserkrone.  Dieser  Abschluss  ist  im  Umriss  nicht  glücklich 
und  es  ist  zu  viel  abgebrauchte  Symbolik  verwendet.  Der  zweite  Preis  fiel  an  Wilhelm  Seib, 
der  dritte  an  Arthur  Strasser  mit  Architekt  Rudolf  Dick.  Die  Architektur  hat  zu  viel 
spintisiertes  Kleindetail,  vortrefflich  dagegen  sind  vier  an  die  Ecken  der  Pyramide  gestellte 
Deutschmeister  aus  verschiedenen  Epochen,  in  dunkler  Bronze  und  Gold,  und  die 
St.  Georgsgruppe  der  Spitze.  Überflüssig  ist  eine  eigene  Vordergruppe  mit  einem  toten 
Krieger,  den  ein  Löwenpaar  betrauert,  während  ein  Kissen  mit  der  Kaiserkrone  auf  beider 
Rücken  ruht.(!)  Eine  dritte  Konkurrenz  galt  einer  Plaque  des  Österreichischen  Museums. 
Unter  den  65  Entwürfen  gab  es  fast  nur  einen  brauchbaren,  von  Wilhelm  Hejda.  Dieser 
allerdings  ist  vortrefflich.  In  einem  achteckigen  Relief  sieht  man  das  ernste,  senkrecht 
niedergehende  Profil  einer  Göttin  und  ihre  schlanke  erhobene  Hand,  die  eine  reizende 


Salzstreuer  aus  vergoldetem  Silber,  Periode  der 
Königin  Elisabeth 
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Viktoria  hält.  Hintergrund  eine  Landschaft  mit 
einem  antiken  Tempel.  Die  Ausfüllung  des  engen 
Raumes  durch  eine  Abwechslung  ruhiger  Flächen 
und  belebter  Ferne,  der  Gegensatz  zwischen 
Strenge  und  Zierlichkeit  sind  von  grossem  Reiz. 
Ein  zweiter  Preis  fiel  an  Josef  Groh  in  Bubenc  bei 
Prag,  der  jedenfalls  originell  eine  zweiköpfige  Muse 
erfunden  hat.  Die  antiken  Musen  waren  sämtlich 
einköpfig,  sind  also  in  einem  dualistischen  Reiche 
nicht  recht  brauchbar. 

DIE  MODERNE  GALERIE.  Den  Wienern 
ist  eine  grosse  Freude  zuteil  geworden.  Eine 
alte  Sehnsucht  hat  ihr  Ziel  erreicht,  die  moderne 
Galerie  ist  Tatsache.  Sie  knüpft  sich  an  den  Namen 
des  Unterrichtsministers  Ritter  von  Hartei,  unter 
dem  die  Verwaltung  dieses  Thema  unverrückbar 
im  Auge  behalten  und  folgerichtig  gefördert  hat. 
Zur  einstweiligen  Unterbringung  des  Schaustoffes 
hat  der  Kaiser  das  untere  Belvedere  zur  Verfügung 
gestellt.  Diese  edlen  Palasträume  sind  eugenisch 
auch  im  Sinne  der  Wohlgeborenheit  oder  Wohl- 
geratenheit.  In  ihnen  waren  einst  die  Ambraser 
Schätze  aufgehäuft,  woran  noch  die  17  Aquarelle 
von  Karl  Goebel  in  der  kaiserlichen  Galerie  lebhaft 
erinnern.  Nun  spielt  sich  hier  ein  halbes  Jahrhundert  moderner  Kunst,  vor  der  Hand 
mehr  Malerei,  ab.  Die  Räume  sind  in  Stand  gesetzt  (nur  die  Türen  fehlen)  und  durch 
Scherwände  in  „Kojen“  abgeteilt.  Nur  in  dem  grossen  Ecksaale  links  ist  durch  Schaffung 
dreier  Schiffe  in  T-Form,  deren  mittleres  auf  ein  Fenster  zugeht,  der  Raum  eigens  auf 
das  Bedürfnis  zugeschnitten.  Das  Licht  ist  natürlich  mehr  oder  weniger  gut,  die  Bilder 
befinden  sich  dabei,  wie  sie  können.  Es  ist  eben  ein  Provisorium,  aber  ein  sehr  annehm- 
bares. Wir  finden  sogar  einen  eigenen,  künstlerischen  Reiz  darin,  wie  in  den  herrlichen 
Sälen,  mit  den  spiegelnden  Türgewänden  und  Plafondgliederungen  aus  rotem  Marmor, 
mit  den  lebenstrotzenden  Reliefstukkaturen,  den  Supraporten,  Spiegeln  und  hohen  Marmor- 
kaminen, die  gewaltigen  Bilderwände  Max  Klingers,  das  „Urteil  des  Paris“  und  „Christus 
im  Olymp“  sich  aufbauen.  Man  glaubt  in  den  fürstlichen  Malpalast  eines  souveränen 
Malerfürsten,  eines  Über-Rubens  hineinzuschauen,  der  eben  den  Pinsel  niedergelegt  hat 
und  hinausgeritten  ist  in  seinen  Park.  Das  ist  kein  galeriemässiger  Anblick,  aber  ein 
schöner  traumhafter  Eindruck,  wie  ihn  ein  wirkliches  Museum,  ob  Wagner  ob  Schachner, 
niemals  erzeugen  wird.  Auch  das  Goldkabinett  am  Ende  der  Reihe  linker  Hand,  ein  euge- 
nischer  Goldraum  wie  jene  goldene  Stalaktitengrotte  im  jetzigen  Finanzministerium, 
macht  sich  reizvoll.  Es  haust  Makart  darin.  Mit  welcher  Wonne  hätte  der  kleine  Gold- 
geniesser  seine  „Fünf  Sinne“  und  die  „Modernen  Amoretten“  und  allerlei  Skizzen,  zu 
einem  Vorhang,  zu  einem  Plafond,  da  zusammengestellt  gesehen  und  darüber  in  der  Luft 
schwebend  seinen  wundervollen  Oelzelt’schen  Plafond.  Nicht  zusammengebaut,  sondern 
blos  lose  zusammengepasst,  so  ungefähr,  wie  ein  phantastisches  Kartenhaus.  Auch  hier 
hat  man  einen  Eindruck,  als  habe  Makart  dieses  Prunkgemach  gelegentlich  für  eine  grosse 
Fürstenarbeit  als  Malraum  zugewiesen  erhalten.  Man  hat  die  grosse  „Fredegonde“  von 
Alma  Tadema  dazwischen  gestellt  und  dieser  Künstler  wäre  gewiss  sehr  befriedigt,  dass 
er  in  dieser  üppigen  Umgebung  nicht  gelähmt  aussieht.  Überhaupt  hat  die  einstweilige 
Anordnung  aus  den  gegebenen  Verhältnissen  möglichst  viel  künstlerisch  Gestimmtes 
gemacht.  In  mehreren  einzelnen  Kabinetten  hängen  gleichgestimmte  Bilder,  so  dass  sich 
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Vase,  Zeit  der  Yuan-Dynastie,  mit  Relief- 
Dekoration 


ein  Gesamtkolorit  bildet.  Bald  sind  wuchtige 
Bilder  beisammen  (Böcklins  Meeresidyll,  Zuloagas 
spanischer  Dichter,  Kalckreuth,Kuehl),  bald  heitere 
(Uprkas  Bauernmadonna,  Goltz,  Darnaut,  Graf, 

Sigmundt,  Hörmanns  Znaim  im  Schnee),  bald 
tieftonige  (Mediz,  Germela,  O’Lynch,  Hänisch), 
bald  weisse  (Segantinis  „Böse  Mütter“,  Monets 
Koch  in  Leinenkostüm,  Gallenscher  Schnee,  die 
Helligkeiten  Klimtscher  Landschaften).  Das 
Mittelschiff  jenes  T vereinigt  etwa  25  Rudolf 
v.  Alt,  durchaus  besten  Schlages,  und  schliesst 
mit  Pochwalskis  immer  trefflicher  werdendem 
Kaiserbildnis  ab.  Und  das  letzte  Kabinett  links 
ist  mit  20  Waldmüller  gefüllt,  worunter  die 
„Klostersuppe“  und  eine  Reihe  seiner  köstlichen 
Altwiener  Frauenporträts  und  manches  Land- 
schaftliche, worin  sein  malerischer  Freiheits- 
trieb deutlich  durchbricht.  Die  gemischten  Säle 
enthalten  sehr  gute  Spezimina  aller  öster- 
reichischen Richtungen,  von  Schwind,  Führich, 

Schnorr,  Danhauser,  Amerling  herwärts  zu  den 
„sonnigen“  (Pettenkofen,  Leopold  Müller, 

Schönn),  farbenwuchtigen  (Canon)  und  lyrisch 
gestimmten  (Schindler  u.  a.). 

Natürlich  wird  im  Laufe  der  Zeit  hier  noch 
Manches  hinzuwachsen.  In  willkommener  Voll- 
ständigkeit stellt  sich  die  neueste  Entwicklung  dar;  Freilicht  und  Freiluft,  die  jüngste 
Generation.  Hier  sieht  man  am  deutlichsten,  dass  durch  das  neuere  Erwerbungssystem 
ein  organischer  Zug  geht,  und  man  bedauert  desto  lebhafter,  dass  mit  dieser  Systematik  nicht 
früher  begonnen  wurde.  Das  Ausland  ist  begreiflicherweise  schwächer  vertreten.  Einigen 
Kunstfreunden  von  hoher  Gesinnung  verdankt  die  Sammlung  wertvolle  Geschenke. 
Der  Name  des  regierenden  Fürsten  von  Liechtenstein  ist  mit  vielen  Perlen  der  Kunst 
verknüpft;  auch  mit  jener  „Fredegonde“  und  dem  grossen  Andreas  Achenbach.  In 
neuester  Zeit  verdankt  man  dem  Triester  Architekten  Hummel  (einem  Schmidt-Schüler) 
das  kostbare  Parisurteil,  das  uns  auch  das  andere  grosse  Klinger-Werk  gebracht  hat.  Es  ist 
unschätzbar,  dass  Wien  diese  beiden  Hauptstücke  moderner  Malerei,  Gesamtkunst  viel- 
mehr, gewonnen  hat;  sie  stellen  es  als  moderne  Kunststadt  mit  in  den  Vordergrund.  Das 
Ausland  ist  ferner  durch  Walter  Crane,  Luigi  Loir,  Hahns  marmorne  Judith,  Rodins 
Rochefort,  mancherlei  französische  und  englische  Graphik  u.  s.  f.  vertreten.  Es  ist  blos 
ein  Anfang,  aber  ein  prächtiger.  Nur  vereinzelt  kommt  bisher  die  Plastik  vor.  Die  grosse 
Novität  für  Wien  ist  in  der  modernen  Galerie  Klingers  „Urteil  des  Paris“.  Es  ist  bis  1886 
gemalt  und  schwillt  noch  von  den  Pariser  Anregungen  des  damals  jungen  Meisters.  Man 
merkt  dies  auch  in  den  Typen,  zum  Beispiel  dem  eigentümlich  stumpfen  Profil  der  Venus, 
die  etwas  von  der  Salome  hat.  Zum  ersten  Male  versucht  hier  Klinger  eine  Wand  zu 
bauen,  die  er  malerisch  schmückt  und  plastisch  umrahmt.  Schon  melden  sich  seine 
schlanken  Hölzer,  die  das  Bild  gliedern,  und  der  mächtige  Sockel,  einstweilen  nur  aus 
majolikaartig  bemaltem  Gips.  Die  Gesamtwirkung  ist  wundervoll.  Die  Wand  ist  in  eine 
helle,  luftige  Ferne  aufgelöst,  mit  Berg  und  Hain  und  wehendem  Himmelsblau.  Und  dieser 
Raum  rhythmisiert  sich  fast  architektonisch  durch  die  vier  aufrechten  Gestalten  des 
Hermes  und  der  drei  Göttinnen,  die  keine  Gruppe,  sondern  ein  abgewogenes  Nacheinander 
bilden.  Zu  der  Architektonik  des  Ganzen  gehört  auch,  dass  die  Szene  auf  der  Terrasse  des 
troischen  Königspalastes  vor  sich  geht.  Ihre  dunkelblauen  Säulen  und  Gesimse  scheinen 
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Vase  aus  der  Yung-tsching-Periode 
(1723—1735) 

ende  grinst  eine  prächtige  Satyrmaske, 
stücken  Klinger’scher  Kunst. 


aus  der  Plastik  des  Sockels  hervorzugehen  und 
der  reizende  Mosaikboden  der  Terrasse  ist  eine 
spezifisch  Klinger’sche  Liebhaberei.  Paris  ist 
noch  fast  Knabe  und  sitzt  ganz  naiv  vor  der 
göttlichen  Schaustellung.  Der  Jüngling  Hermes 
hinter  ihm  ist  einer  der  schönsten  Rückenakte, 
die  man  sehen  kann.  Ebenso  die  vorderste  der 
Göttinnen,  Juno,  einer  der  eigenartigsten  weib- 
lichen Profilakte,  mit  ihrer  dunklen  Blankheit 
und  der  siegessicheren  Geberde  der  beiden 
Arme:  „Me  voilä“.  Ihr  Kopf  ist  übrigens  schon 
der  der  Juno  in  „Christus  im  Olymp“.  Hinter 
ihr  folgt  Minerva,  vom  Gürtel  ab  noch  verhüllt, 
das  reiche  Blondhaar  mit  beiden  Händen  er- 
hebend. Die  letzte  ist  die  erste,  Venus,  eine 
Profilfigur  in  dunkler,  straff  angezogener  Hülle, 
die  sich  namentlich  der  Rückenlinie  entlang  in 
höchst  interessante  Faltenstufen  legt.  In  dem 
linken  Seitenflügel  des  Bildes  steht  eine  weib- 
liche Hermenbüste,  schon  mit  Klingerscher 
Polychromie  behandelt,  im  rechten  Seitenfeld 
der  Jüngling  Amor  mit  grossen,  weissen 
Fittichen.  Seine  Gestalt  hebt  sich  von  einem 
dunklen,  greulichen  Gebilde  ab,  das  meistens 
nicht  verstanden  wird.  Es  ist  ein  schlangen- 
haariges Haupt  an  langem  Halse,  der  eine  Kopf 
der  „Zwietracht“,  deren  anderes  Haupt  samt 
dem  übrigen  Körper  sich  im  Sockel  plastisch 
fortsetzt  und  dort  durch  einen  leidenschaftlich 
erregten  Mann  zerdrückt  wird.  In  der  Mitte  des 
Sockels  sieht  man  konsolenartig  Eris,  unter  der 
sich  ihre  Schlangen  knoten.  Am  linken  Sockel- 
Das  Werk  gehört  ohne  Zweifel  zu  den  Haupt- 


|£LEINE  AUSSTELLUNGEN.  In  der  Galerie  Miethke  hat  der  Triester  Pastell- 
maler Arturo  Rietti  eine  interessante  Folge  von  17  neueren  Arbeiten  ausgestellt. 
Porträts,  Studien,  Farbencharakteristiken,  konzertante  Vorträge  in  bunten  Stiften.  Man 
freut  sich  zunächst,  dass  die  Schwärze  von  ehemals  sich  geklärt  hat  und  höchstens  noch 
als  pikanter  Hauch,  wie  von  Spanien  her,  durch  seine  Harmonien  weht.  Er  ist  jetzt  ein 
sehr  anziehender  Kolorist,  der  aus  scheinbar  wertlosen  bräunlichen  und  graulichen  Werten 
Stimmungen  von  entschieden  farbigem  Reiz  braut.  Die  Virtuosität,  mit  der  er  sie  vorträgt 
und  mit  allerlei  Andeutungen  von  Grellheiten  vor  unseren  Augen  gleichsam  knistern  lässt, 
ist  etwas  Analoges,  wie  die  Plastik  Trubetzkois,  der  in  der  Tat  auf  Rietti  von  Einfluss 
gewesen.  Auch  die  Rahmen  sind  von  ihm  entworfen  und  stimmen  ausnehmend  gut  zu  den 
Bildern,  was  man  von  den  deutschen  Rahmenentwerfern  selten,  von  den  Wienern  schon 
weit  öfter  (Klimt!)  sagen  kann.  Eines  der  merkwürdigsten  Bilder  stellt  eine  alte  Frau  im 
Profil  dar,  ein  Scheusal,  das  die  Griechen  zur  Phorkyade  oder  Empuse  ernannt  hätten. 
Der  Künstler  ergründet  diese  Missgeburt  mit  einer  passionierten  Sachlichkeit,  wie  sie  nur 
in  den  Karikaturen  Lionardos  vorkommt.  Ist  er  in  der  Ambrosiana  darauf  verfallen,  zu 
Milano,  wo  auch  Trubetzkoi  wohnte?  Diesen  Österreicher  benützt  aber  Herr  Miethke  nur 
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Kamee  in  emaillierter  Goldfassung 


als  Kern  für  eine  ebenso  ansehnliche  als  amüsante  Zusammenstellung  von  moderner, 
modernster  und  allermodernster  Graphik  jeder  Art.  Die  besten  Japaner,  Pariser  und 
Londoner,  die  kecksten  Meister  der  farbigen  Lithographie,  der  kalten  Nadel,  des  Bleistifts, 
des  Pastellstifts  und  Aquarellpinsels  in  bunter  Folge.  Von  Manet  und  Puvis  bis  zu  Rops 
und  Steinlen,  von  Shannon  und  Toulouse-Lautrec  bis  zu  George  Henry  und  Edward 
Munch.  Es  ist  eine  Unterhaltung  für  viele  Feinschmeckerstunden.  — Im  Kunstsalon 
Artaria  kommt  ein  trefflicher  Wiener  Künstler,  Ludwig  Michalek,  zu  fast  unerwarteter 
Geltung.  Als  Radiermeister  längst  anerkannt,  hat  er  nämlich  jetzt  seine  Schwenkung  vom 
reproduzierenden  zum  produzierenden  Künstler  gemacht.  Auch  ein  Segen  der  modernen 
Befreiung,  dass  solche  Talente  (William  Unger  ja  auch),  die  durch  das  Schubladenwesen 
der  früheren  Ästhetik  beim  Leisten  des  Schusters  zu  bleiben  gezwungen  waren,  jetzt  ihr 
eigenes  Talent  entdecken  und  selbst  der  Mann  sein  wollen.  Auch  Michalek  geht  es  dabei 
sehr  gut.  Er  überrascht  mit  lebensgrossen  oder  auch  kleineren  Damenporträts  in  Pastell, 
mitunter  als  Interieur  in  trefflichem  Fensterlicht  gegeben  (seine  Mutter,  oder  Frau  Editha 
von  Mautner-Markhof).  Dazu  mit  Landschaften  von  mitunter  sehr  feiner  Stimmung  und 
gewandtester  Anwendung  des  Pastells  oder  der  Raffaellistifte.  Die  unmittelbaren  Natur- 
studien sind  fast  immer  von  grossem  Reiz,  desgleichen  einige  Nachtstücke  mit  Mond-  oder 
Fensterlicht.  Aber  der  Künstler  ist  auch  dem  Öl  gewachsen.  Sein  grosses  Bild:  „Alte  Holz- 
kirche in  Garamszegh“,  unter  hohen,  dichtbelaubten  Bäumen,  ist  von  einer  Saftigkeit  in 
Farbe  und  Vortrag,  als  wäre  das  eine  alte  Flamme  des  Künstlers.  Unter  den  Porträt- 
studien, zum  Teil  Vorarbeiten  für  die  Radiernadel,  ist  uns  das  Pastellbild  des  Prof. 
Theodor  Gomperz,  am  Arbeitstische  schreibend,  besonders  lieb.  Es  gehört  eigentlich  in 
eine  Wiener  Galerie.  Man  darf  sich  jedenfalls  freuen,  dass  Michalek  von  seinem  guten  alten 
Wege  auf  einen  besseren  neuen  gelangt  ist. 
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KÜNSTLKRHAUS.  Die  XXX.  Jahresausstellung  der  Künstlergenossenschaft,  die 
durch  den  Kaiser  eröffnet  wurde,  ist  sehr  ansehnlich  ausgefallen.  Sie  füllt  alle  Räume 
des  Hauses.  In  dem  Säulenhofe  steht  grosse  und  kleine  Plastik.  Eine  lebensgrosse  Gipsgruppe 
Charlemonts  von  drei  heiligen  Frauen  (Mater  dolorosa)  ist  stark  im  Ausdruck,  wenn  sie 
auch  von  George  Minne  beeinflusst  sein  mag.  Von  Antoine  Jean  Carles  Pasteur-Denkmal 
(für  Dole  im  Jura)  sieht  man  die  grosse  Marmorgruppe  einer  sitzenden  Mutter  mit  zwei 
Kindern,  von  einer  Art  zierlicher  Massigkeit.  Von  Professor  Prell  (Dresden)  einen  mäch- 
tigen marmornen  Akt  (Prometheus)  von  korrekter  Unbändigkeit.  Vogls  „Libelle“  ist  ein 
anmutiges  Wesen  mit  merkwürdig  vielen  Extremitäten,  die  man  ihr  aber  gönnt.  Von 
Schwerdtner,  Kaan,  Zinsler  sieht  man  gute  Arbeiten.  In  einem  der  Säle  steht  auch  Mar- 
schalls berühmter  „guter  Hirt“,  diesmal  in  Bronze.  Mehrere  grosse  Gruppen  von  Sinding 
sind  Kombinationen,  die  ungewohnt  aussehen,  ohne  ungewöhnlich  zu  sein.  Zu  Rodins 
Lebzeiten  ist  man  an  andere  Verschränkungen  gewöhnt.  Ganz  überholt  sind  Härdtls 
Figuren  für  einen  Uhrgiebel  im  Parlamentshaus.  Diese  Uhr  ist  längst  abgelaufen.  In  dem 
Porträtsaal  hinter  dem  plastischen  Hofe  spielt  Philipp  Laszlo  die  Hauptrolle.  Sein  neues 
Kaiserporträt,  sitzend,  die  linke  Hand  auf  dem  aufgestemmten  Säbel,  ist  für  ihn  auffallend 
breit  und  tief  behandelt.  Ein  Bild  für  Fernwirkung,  wozu  der  interessant  verteilte  rote  Fleck 
des  Mantelfutters  beiträgt.  Das  Brustbild  der  Erzherzogin  Isabella  hat  alle  Blondheiten 
der  Palette,  das  Kniestück  der  Erzherzogin  Marie  Christine  (Prinzessin  Salm-Salm)  eine 
dezente  Pikanterie.  Eines  der  besten  Herrenporträts  Laszlos  ist  das  des  Fürsten  Dietrich- 
stein in  Oberstenuniform,  ein  dunkles  Tonstück,  wie  in  einem  hingegossen.  Dagegen  das 
Brustbild  Alice  Barbis  ein  flott  hingeschlenkertes  Impromptu  von  fast  arabeskenhaftem 
Reiz.  Dann  der  Kopf  des  Grafen  Albert  Mensdorff  und  eine  Porträtstudie  seiner  eigenen 
Frau.  Er  hat  doch  jedesmal  einen  Zug,  der  wie  ein  Einfall  aussieht.  In  dieser  Nachbar- 
schaft hält  sich  ein  grosses  Sitzbild  von  Stauffer  (ein  Wiener  Arzt),  mit  ruhiger  Stuben- 
luft, recht  glücklich.  Eine  liebenswürdige  Arbeit  ist  Lebiedzkis  halbgrosses  Porträt  der 
Baronin  Ferstel,  von  sehr  sauberer  Zeichnung  und  mattem,  ausgeglichenem  Ton.  Ein 
zierliches  kleines  Porträt  in  Magnatentracht  (Graf  Esterhazy)  von  Z.  Ajdukiewicz,  Swobodas 
Graf  Kielmansegg,  Frau  Odilon  als  Gräfin  Dubarry  von  Adams,  ein  gesundes  Herren- 
porträt von  Louis  Uhl,  Scharfs  elegantes  Damenporträt  aus  Paris,  ein  polnisches  Kostüm- 
porträt von  Rauchinger  werden  bemerkt.  Genre  ist  reichlich,  Landschaft  noch  reichlicher. 
Den  grossen  ernsten  Ton  schlägt  Egger-Lienz  in  seiner  Heimkehr  von  1809-ern  bei  Tages- 
grauen an.  Veith  und  Schram  dagegen  blühen  in  warmen  Schmelzfarben.  Isidor  Kaufmann 
hat  wieder  einen  galizischen  Jungen  bis  ins  Mikroskopische  erforscht.  Kinzel  hat  in  die 
Anekdote  von  ehemals  schon  erkleckliche  Stimmung  gebracht.  Geller,  Strecker,  Merode, 
Hessl  und  andere  gehen  ihre  unterhaltenden  Pfade.  Unter  den  Jüngeren  fallen  einige 
ernstlich  auf.  Larwins  gut  gesehene  Streikende,  wenn  auch  in  der  Farbe  etwas  leer  geblie- 
ben, Schattensteins  Szene  mit  lebensgrossem  kroatischem  Völkchen  in  gut  bewältigtem 
Lampenlicht,  Jungwirths  lustige,  starkfarbige  Episode  eines  bäuerlichen  Pärchens,  das  ein 
Gitter  übersteigen  muss.  Zimmermanns  heilige  Familie  ist  von  schlichter  ernster  Form, 
bei  kühlem  Ton.  Die  Landschaften  von  Charlemont,  der  diesmal  in  Dettmann-Leistikow’- 
scher  Gegend  pürscht,  Tomec  (vortrefflich  beleuchtete  Böhmerwaldgegend),  Russ  (Tor 
von  Orvieto),  Darnaut,  Schäffer  (kühle  Waldstimmungen),  A.  Kaufmann,  auch  von  den 
Jüngeren  Kukla  und  Goebel,  dann  Pflügls  Motiv  aus  der  Stephanskirche  sind  nicht  zu  über- 
sehen. Sehr  reich  ist  das  Ausland  vertreten,  namentlich  der  Pariser  Salon.  Therese 
Schwartze  (Amsterdam)  schlägt  ihre  markige  Note  an  (Mädchen  an  der  Toilette),  Fräu- 
lein Klumpke  gibt  mit  etwas  trockener  Hand  ein  sehr  vernünftiges  Bildnis  ihrer  Meisterin 
Rosa  Bonheur,  E.  de  Grimberghe  („Die  Rivalin“)  schildert  einen  Haremsmord,  aus  dem 
Schwarzen  heraus,  mit  vorzüglichem  weiblichem  Akt,  Devambez  („La  Charge“)  berichtet, 
gleichfalls  schwarz,  mit  vielen  elektrischen  Lichtern,  über  einen  abendlichen  Krawall  auf 
dem  Boulevard,  Rosset-Granger  desgleichen,  aber  in  farbigerer  Note,  über  einen  Unglücks- 
fall, wobei  der  Beleuchtungseffekt  einer  Apotheke  vorzüglich  gegeben  ist.  Unter  einigen 
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Spaniern  wird  man  sich  Constantino  Gomez  merken,  der  eine  heilige  Handlung  in  der  Art 
einer  Fadenstickerei  bizarr  hinaquarelliert.  Der  Münchener  Piepho,  der  Düsseldorfer 
Clarenbach  haben  hier  Glück  gehabt.  Die  Unzahl  von  Einzelheiten  dieser  Ausstellung 
macht  das  Referat  zum  Katalog. 

Sezession.  Die  XVII.  Ausstellung  der  Vereinigung  folgt  auf  die  des  Pariser 
Impressionismus,  welche  dem  Wiener  Publikum  ein  genussvolles  und  lehrreiches 
Erlebnis  gewesen  ist.  Diesmal  ist  alles  eigene  Kraft,  zu  gemeinsamem  Zweck  aufgespart. 
Eine  Reihe  Mitglieder  haben  sich  in  eigenen  Kabinetten  konzentriert,  wo  sie  ganze  Jahres- 
ernten zur  Schau  stellen.  Diese  dreizehn  Räume  schliessen  sich  um  einen  Eintrittsalon  und 
einen  dahinter  gelagerten  Quersaal.  Diese  Einteilung  hat  viel  Lauschiges  und  lässt  jene 
dreizehn  in  ihrer  eigenen  Stimmung  warm  werden.  Der  Eingangssalon  (vonjosef  Hoffmann) 
ist  der  einzige  eigentliche  Raumausstattungsraum.  Viereckig,  mit  dreiseitiger  Endnische, 
die  Wände  aus  aufrechten  Brettern  in  zwei  feinen  Ergänzungstönen  gefügt,  oben  ein 
breites  japanisches  Friesbild  von  Hohenberger,  das  reich  und  fröhlich  wirkt.  Der  Raum 
enthält  Plastik,  darunter  den  hübschen  Düsseldorfer  Säulchenbrunnen  von  Hoffmann- 
Luksch  und  einiges  Drastisch-Plastische  von  Luksch,  der  insbesondere  auch  den  Blei- 
guss neu  belebt.  Unter  den  Malern  steht  Rudolf  v.  Alt  voran,  der  Einundneunzigjährige. 
Sein  grosses  Bild  von  1903  stellt  den  Kitscheltschen  Eisenhof  unter  seinen  Fenstern  vor, 
als  Aquarellfleck  von  erstaunlicher  Ausgiebigkeit  und  Detailfreude.  Die  Regierung  hat  das 
unglaubliche  Blatt  erworben.  Von  Klimt  sieht  man  zwei  richtige  Farbenflimmerstudien 
aus  der  Atterseelandschaft  (Buchenwald  in  Morgensonne  und  blumige  Wiese),  dazu  eines 
jener  ganz  und  nur  klimtischen  Phantasiestücke  („Irrlichter“),  wo  sich  ein  unbestimmt 
koloristisches  Gewühl  unbestimmt  ornamental  gliedert.  Sehr  hervorragend  ist  Engelhart 
mit  einem  überlebensgrossen  Jünglingsakt  in  Bronze  (für  das  Grab  seines  Vaters),  der, 
wie  man  sagen  könnte,  seine  eigene  Muskelstimmung  hat,  und  einem  Einbau  voll  stark- 
farbiger Bilder,  meist  aus  dem  Wiener  Faschings-  oder  Strassenleben.  Ein  walzendes 
Paar  („Sophiensaal“)  mit  grellgrünem  Atlaskostüm  und  hochgeröteten  Reizen  ist  das 
Kapitalstück  (angekauft  von  dem  Lande  Niederösterreich).  In  den  Kabinetten  ist  viel 
Fortschritt  beisammen.  Moll  vereinigt  17  Landschaften  und  Interieurs  von  der  Hohen 
Warte,  wo  schon  einige  Villen  und  Gärtchen  der  Sezession  stehen.  Seine  Sonne  ist 
stärker,  seine  Luft  breiter  geworden,  in  den  Stubenansichten  sieht  man,  wie  malerisch  die 
moderne  Ausstattung  doch  ist.  Jettmar  erregt  gruselndes  Lachen  mit  vier  Szenen,  wo  der 
Urmensch  das  Urvieh  in  Gestalt  von  phantastisch  ausgestalteten  Sauriern  und  Daktyliern 
bekämpft.  Roller  hat  aus  einem  Motiv  (Niederblick  in  den  Sacre  Coeur-Garten)  zwölf 
Monatsbilder  von  zwölffacher  Verschiedenheit  der  Monats-,  Nacht-  und  Wetterstimmung 
herauszuziehen  gewusst  und  seiner  grossen  Vielseitigkeit  eine  neue  Seite  abgewonnen. 
Wie  Moll,  steht  er  mit  einem  Fusse  noch  in  der  Schindler-Periode,  deren  Reiz  ja  des  Fort- 
spinnens wert  ist.  Bei  Orlik  sieht  man  ein  Kunterbunt  von  liebenswürdiger  Kleinkunst, 
von  japanisierendem  oder  biedermaierndem  Zeichengeist.  Andris  kolorierte  Kinderplastik 
geht  in  einer  Richtung,  die  den  sympathischen  Künstler  beliebt  machen  muss.  Stöhr, 
Kurzweil,  List,  Tichy,  Nowak  füllen  ihre  Räume  mit  frischen  Studien  oder  dämmerigen 
Phantasien.  Schmutzer  stellt  unter  anderem  seine  Riesenradierung  des  Joachimquartetts 
(i'5o  Meter  breit)  aus.  Franz  Metzner,  der  Mann  des  Kaiserin  Elisabeth-Denkmals,  ist  der 
homo  novus,  den  man  warm  begrüssen  darf.  Seine  Art,  dem  Marmor  und  Erz  in  aller 
Eigenhändigkeit  der  Arbeit,  so  aus  der  Technik  heraus,  den  eingebornen  Reiz  abzugewinnen, 
ist  ganz  moderne  Handempfindung,  und  nur  aus  dieser  kann  Kunst  und  Kunsthandwerk 
sich  fortgesetzt  verjüngen.  Unter  den  Einzelwerken  sind  noch  anziehende  zu  erwähnen 
von  Myrbach  (eigen  gestimmte  Landschaften),  Krämer  (Bildnis  des  Grafen  Bylandt-Rheidt), 
König  (Amazonen  u.  a.),  Sigmundt  (Hausgärtchen  in  Sonnengeflimmer),  Auchentaller, 
Jakesch,  Putz  (starker  Farbeneindruck),  Radler  und  Stolba  (auch  hübsche  Buntdruck- 
papiere.) 
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Hagenbund.  Sehr  hübsch  hat  Urban  den  Raum  für  die  neue  Ausstellung  des 
Bundes  gegliedert.  Zwei  Polygone  in  einander,  mit  radial  anschliessenden  viereckigen 
Nischen,  so  dass  ein  Blick  das  ganze  Gefüge  umspannt.  Die  Mitglieder  sind  noch  immer  jung 
und  haben  jenes  Sprudeln  der  Jugend,  das  sich  immer  neu  ansieht.  Manche  machen  von  Jahr 
zu  Jahr  Fortschritte.  Die  Landschaftsmaler  voran.  Man  sehe  Ranzonis  „Alte  Kasematten 
in  Eger“,  mit  ihrer  malerischenEnergie  in  Rot  und  Grün,  oder  seinen  so  in  Ruhe  zusammen- 
gedämpften alten  Friedhof  bei  Marienbad.  Oder  Ameseders  starke  „Mondnacht  in 
Krumau“,  Luntz’  „Ulm“,  die  Sachen  von  Wilt,  Bamberger,  Payer,  Suppantschitsch,  Kas- 
parides,  auch  Baron  Dräsche,  der  so  rasch  vorwärts  kommt.  Germelas  „Rote  Kutsche“ 
im  Rokokopark  schlägt  einen  dankbaren  Akkord  mit  Kraft  an.  Konopa,  Dorsch  streben. 
Sehr  „fesch“  ist  das  Porträt.  L.  F.  Graf  (Selbstporträt  und  ein  Pärchen  im  Kahn)  studiert 
die  stärksten  Sonnenwirkungen,  die  sich  etwa  Kroyer  noch  gestattet.  Schiffs  Porträt  der 
Sängerin  Abarbanell  hat  Schick,  Walter  Hampels  spanische  Tänzerin  hat  Überschick.  Luise 
Hahns  Selbstporträt  ist  im  Gegenteil  ein  konzentriertes  Stück  Arbeit,  wie  es  Florenz  im 
XV.  Jahrhundert  geliebt  hat.  Dieses  Pinturicchieren  ist  auch  die  einstweilige  Form  Walter 
Fraenkels,  dessen, ,Herodias“  in  Zeichnung  und  antiquarischer  Stimmung  etwas  Gediegenes 
hat.  Die  Freunde  von  auswärts  stellen  sich  bestens  ein.  Uprkas  Herbstbild  mit  Kirch- 
gängern in  Volkstracht  ist  von  grosser  Delikatesse,  dafür  sein  pflügendes  Gespann  mit 
Studienhafter  Wucht  gebracht.  Slaviceks  Regenschauer  hat  viel  Natur,  Hudeceks  blau- 
grünes Meer  viel  Verve.  Starke  Wirkung  übt  als  plastisches  Mittelstück  der  Ausstellung 
die  Kolossalgruppe  von  Heu  (zwei  Titanen,  die  Felsen  heben,  um  eine  Quelle  frei  zu 
machen);  es  ist  ein  Zug  von  Jef  Lambeaux  darin.  Auch  eine  Büste  von  Heu  ist  sehr 
lebendig.  Hejdas  plastisches  Ehrengeschenk  für  Baumeister  Zifferer  ist  ein  höchst 
modernes  Werk,  sowohl  im  Material  (es  sind  auch  echte  Ziegel  neben  kostbaren  Stoffen 
verwendet),  als  auch  in  der  metallenen  Allegorie,  die  den  Sieg  der  Architektur  über  ein 
Gebrodel  von  Widerwärtigkeiten  darstellt.  Auch  Stundl,  Widter,  Rosa  Silberer  zeigen 
ihr  plastisches  Können. 

UNGARISCHE  KÜNSTLER.  Bei  Pisko  hat  eine  Gruppe  jüngerer  und  jüngster 
ungarischer  Künstler  eine  recht  ansehnliche  Gastausstellung  veranstaltet.  Ein  Blick 
in  dieses  ganz  moderne  Treiben  ist  überraschend.  Einige  fertige  Meister  sind  auch  schon 
international  anerkannt.  So  Ladislaus  Paal,  einer  der  begabtesten  des  Kreises  von  Fontaine- 
bleau, Millets  Intimus,  von  Kennern  wie  Mesdag  (in  dessen  Haager  Sammlung  er 
stark  vertreten)  mit  Rousseau  gleichgestellt.  Der  Künstler  starb  1879,  32  Jahre  alt,  im 
Irrenhause.  Man  kann  ihn  am  besten  den  Munkäcsy  der  Landschaft  nennen.  Grosse 
Talente  sind  Alexander  Csök  (der  schon  vor  Jahren  im  Künstlerhause  die  grosse  Gold- 
medaille davontrug)  und  Rippl-Rönai,  der  wie  Carriere  in  den  gespensterhaften  Stimmungs- 
lüften zwischen  Schwarz  und  Weiss  haust  und  ungemein  melodische  Dämmerbilder  malt. 
Unter  den  Neueren,  die  noch  mit  einem  Fusse  die  Vergangenheit  berühren,  sind  Bihari 
und  Magyar-Mannheimer  interessant.  Bihari,  in  dem  Zigeunerton  steckt,  geht  in  seinen 
zahlreichen  Studien  aus  Szolnok  (Pettenkofens  Stadt  an  der  Theiss)  klareren  Tönungen 
nach,  Mannheimer  wechselt  unausgesetzt  seine  Manieren,  gelangt  aber  zu  so  starken 
Wirkungen,  wie  in  der  grossartigen  Luft  seiner  „Landschaft  bei  Jesi“  und  in  einem 
rembrandtisierenden  Studienkopf.  Unter  den  Jüngsten  sind  Ferenczy,  Kernstock,  Vaszary 
und  Fenyes  die  stärksten.  Ferenczy  (Landschaft  mit  badenden  Männern)  gibt  die  knallende 
Kraft  der  ungarischen  Sonne,  aber  er  ergeht  sich  auch  in  ganz  englisch  ausgeglichenen 
zurückhaltenden  Harmonien  (Opferung  Isaaks).  Kernstock  (Liebespaar  im  Garten, 
Pflaumenpflückerinnen)  weiss  einen  intensiven,  tiefen  Farbenfleck  mühelos  zusammen- 
zuhalten. Vaszary  liebt  feine,  schwebende  Stimmungen,  auch  im  weiblichen  Akt,  der  ihm 
sehr  vornehm  von  der  Hand  geht.  Fenyes  ist  der  kräftige  Durchgreifer  und  packt  seine 
Volksfiguren  mit  der  Faust  eines  Spaniers.  Als  feiner  Porträtist  hat  sich  Ludwig  Mark 
entwickelt.  Von  Ligeti  und  Telcs  sieht  man  sehr  ehrenwerte  Plastik. 
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KLEINE  NACHRICHTEN  S* 

r^-RAZ.  LEDERKASSETTE  AUS  DEM  KULTURHISTORISCHEN  UND  KUNST- 
V-l  GEWERBEMUSEUM.  Die  hier  abgebildete  Lederkassette  zählt  mit  zu  den  interes- 
santesten kleineren  älteren  kunstgewerblichen  Arbeiten,  welche  im  vergangenen  Jahre  für 
die  kunstgewerbliche  Mustersammlung  des  steiermärkischen  Landesmuseums  erworben 
wurden. 

Die  Kassette  ist 
eine  spätgotische  fran- 
zösische Arbeit  um 
1500  und  mit  ihrer 
ursprünglichen  Be- 
malung noch  sehr  gut 
erhalten. 

Die  Ornamentik 
des  Lederüberzuges 
ist  in  zarten  Umrissen 
ein  geschnitten  und 
ganz  flach,  ohne  jede 
Modellierung  gehalten. 

Sie  wird  durch  Ver- 
goldung und  mittelst 
einer  äusserst  dis- 
kreten Bemalung  be- 
lebt. Einige  der  hori- 
zontalen und  vertikalen 
Bänder  sind  ab- 
wechselnd weiss  und 

rot  lasiert,  die  Rosetten  der  Füllungsornamente  sind  weiss,  während  die  Blätter  des 
Ornamentes  abwechselnd  weiss  und  grün  gefärbt  sind.  Von  gleich  vorzüglicher  Ausführung 
wie  die  Lederarbeit  ist  auch  das  in  Bronze  angefertigte  Beschläge  der  Kassette.  Seine 
klare  Konstruktion  ist  nur  mässig  verziert  und  der  Gesamtwirkung  trefflich  angepasst. 
Die  Kassette  ist  15  Zentimeter  lang  und  9 Zentimeter  hoch.  K.  Lacher 

EIN  VORLAGENWERK  FÜR  FACHSCHULEN  UND  MÖBEL- 
TISCHLER. Seit  Jahren  macht  sich  das  Bedürfnis  nach  Ausgabe  von  Vorbildern 
auf  dem  Gebiete  der  Wohnungseinrichtung  geltend,  die  nicht  nur  korrekt  gezeichnete  An- 
sichten der  einzelnen  Mobilien,  sondern  auch  die  zugehörigen  Detailzeichnungen  mit  den 
erforderlichen  Schnitten  in  sorgfältiger  Durchbildung  enthalten,  so  dass  sie  direkt  für  die 
praktische  Verwendung  in  der  Werkstätte  geeignet  sind.  Nicht  nur  die  gewerbliche  Praxis 
empfindet  den  Mangel  an  derartigen,  in  Form  und  Ausführung  vollkommen  verlässlichen 
Behelfen,  auch  von  Seite  der  gewerblichen  Schulen  wird  die  Schaffung  eines  solchen 
Unterrichtsmittels  als  unerlässlich  zur  Erhöhung  der  Qualität  der  Unterweisung  bezeichnet. 

Um  in  beiden  Richtungen  Abhilfe  zu  schaffen,  hat  das  k.  k.  Ministerium  für  Kultus 
und  Unterricht  die  periodische  Herausgabe  von  geeigneten  Vorlagen*)  angeordnet  und 
mit  der  Herstellung  derselben  das  Lehrmittel-Bureau  für  kunstgewerbliche  Unterrichts- 
anstalten betraut. 

Jährlich  werden  3 bis  4 Hefte  ausgegeben,  von  denen  jedes  10  bis  12  Tafeln  in  der 
Grösse  von  56  : 43  Zentimeter  enthält.  Jedes  Heft  umfasst  einen  vollständigen  Wohnraum 

*)  Wofanräume.  Ein  Lieferungswerk,  im  Aufträge  des  k.  k.  Ministeriums  für  Kultus  und  Unterricht, 
faerausgegeben  vom  Lehrmittel-Bureau  für  kunstgewerbliche  Unterrichtsanstalten  am  k.  k.  Österreichischen 
Museum  für  Kunst  und  Industrie.  Druck  und  Verlag  der  k.  k.  Hof-  und  Staatsdruckerei,  Wien  1903.  Fol. 
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(Schlafzimmer,  Speisezimmer,  Küche,  Herrenzimmer,  Salon  etc.);  die  sämtlichen  Objekte 
sind  in  Ansichten  ( Masstab  i : 5 oder  1 : 6 oder  1:10)  dargestellt  und  mit  den  zur  Herstellung 
einer  naturgrossen  Werkzeichnung  erforderlichen  Details  und  Schnitten  in  wirklicher  Grösse 
versehen.  Ferner  wird  jedem  Hefte  eine  perspektivische  Darstellung  des  Gesamt-Wohn- 
raumes  beigegeben,  um  die  Übersicht  zu  erleichtern.  Einzelne  Hefte  werden  Abbildungen 
kleiner,  im  Haushalte  oft  benötigter  selbständiger  Möbel  (Spieltische,  Etageren,  Sessel, 
Ständer  etc.)  umfassen. 

Der  Ladenpreis  pro  Heft  beträgt  10  K.  Jedes  Heft  ist  einzeln  käuflich.  Die  einzelnen 
Hefte  erscheinen  nach  Bedarf  in  allen  Landessprachen. 

Das  soeben  erschienene  erste  Heft  enthält  auf  12  Tafeln  ein  einfaches  Schlafzimmer, 
bestehend  aus:  Bett,  Nachtkästchen,  Waschkasten,  Kleider-  und  Wäscheschrank,  Toilette, 
Sessel,  nebst  dem  perspektivischen  Übersichtsblatte.  Das  Werk  eignet  sich  vermöge  seiner 
Anlage  und  Durchführung  nicht  nur  in  eminentem  Masse  für  die  gewerbliche  Praxis,  sondern 
auch  für  Schulzwecke  und  zum  Selbststudium. 

MÄHRISCH-SLOVAKISCHE  HAUBEN*  Die  bei  scheinbarer  Gleichförmig- 
keit ausserordentliche  Mannigfaltigkeit  der  mährischen  Stickereien  und  Spitzen, 
das  feine  Farbengefühl,  die  liebevolle  Durchführung  haben  diesen  Arbeiten  heute 
weitgehende  Anerkennung  verschafft;  man  trifft  sie  ebensowohl  in  den  kunstgewerblichen 
Sammlungen  ganz  Europas,  insbesondere  auch  im  österreichischen  Museum,  als  in 
den  Salon-Einrichtungen  und  an  den  Kleidungen  reicher  Französinnen  oder  Amerikane- 
rinnen, oft  ohne  dass  die  Besitzerinnen  wissen,  woher  die  Arbeiten  stammen. 

Leider  ist  die  Herstellung  dieser  Stickereien  aber  schon  im  Heimatlande  selbst  fast 
ausgestorben.  Die  guten  Stücke  dieser  Art,  die  man  heute  findet,  sind  fast  alle  im  Anfänge 
des  19.  Jahrhunderts  gearbeitet  worden.  Es  war  darum  ein  sehr  verdienstvollesUnternehmen 
des  Herrn  Redakteurs  Kretz  in  Ungarisch-Hradisch,  dass  er  das  noch  Erreichbare  — das 
Meiste  ist  ja  durch  Händler  bereits  in  alle  Winde  verstreut  — an  Ort  und  Stelle  sammelte 
und  so  auch  noch  ermöglichte,  festzustellen,  an  welchen  Orten  bestimmte  Muster  sich 
ausgebildet  hatten. 

Auch  lernt  man  jetzt  erst  vielfach  die  ursprüngliche  Anwendung  der  Stücke  kennen. 
Uprka  hat  sie  auf  drei  farbenfrohen  Darstellungen  festgehalten.  Andere  Tafeln  bringen 
75  Abbildungen  von  Haubendeckeln.  Es  handelt  sich  diesmal  eben  nur  um  Hauben;  doch 
hoffen  wir,  dass  bald  weitere  Sammlungen  folgen  werden,  die  auch  den  Schmuck  der 
Ärmel,  Brautbinden  u.  s.  w.  umfassen. 

Vorteilhaft  wäre  es  wohl,  wenn  die  Technik  der  Arbeiten  etwas  eingehender 
beschrieben  und  der  Text  einer  sorgfältigeren  Korrektur  unterzogen  würde. 

Jedenfalls  können  solche  Veröffentlichungen  aber  als  Sammlungen  von  Vorbildern 
und  Studienmaterial  nur  aufs  lebhafteste  begrüsst  werden;  doch  wäre  es  empfehlenswert, 
technische  Einzelheiten  in  grösserer  Darstellung  zu  bringen.  Dr. 

PREIS -AUSSCHREIBUNG.  Die  Gesellschaft  für  vervielfältigende  Kunst  in 
Wien  schreibt  eine  Konkurrenz  aus  zur  Erlangung  eines  Entwurfes  für  den  Einband 
der  Jahrgänge  der  Zeitschrift  „Die  Graphischen  Künste“,  eines  Entwurfes,  der  zugleich 
auch  für  den  Umschlag  der  vierteljährlich  erscheinenden  Hefte  verwendet  werden  soll. 
Der  Entwurf  soll  künstlerisch  vornehm  und  dabei  einfach  gehalten  sein.  Komplizierte 
und  in  vielen  Farben  gedachte  Entwürfe  sind  schon  dadurch  ausgeschlossen,  dass  der 
Entwurf  sowohl  für  den  Papierumschlag  des  Heftes,  als  auch  für  den  Leinwandeinband 
verwendet  werden  soll. 

Die  Blattgrösse  der  „Graphischen  Künste“  beträgt  40  Zentimeter  in  der  Höhe  und 
30  Zentimeter  in  der  Breite,  die  durchschnittliche  Rückenbreite  ihrer  Bände  3 Zentimeter. 


* Franz  Kretz:  Mährisch-slovakische  Hauben.  (Wien,  A.  Schooll  & Co.,  1902.) 


i7i 

Der  Titel  des  Einbandes  lautet:  Die  Graphischen  Künste.  Jahrgang  XXVI.  Wien, 
Gesellschaft  für  vervielfältigende  Kunst  1903.  Der  Titel  der  Hefte  lautet:  Die  Graphischen 
Künste.  Jahrgang  XXVII.  Heft  I.  Wien,  Gesellschaft  für  vervielfältigende  Kunst  1904. 

Der  1.  Preis  beträgt  K 400,  der  2.  K 200.  Den  Entwürfen  muss  ein  mit  einem  Motto 
versehenes  geschlossenes  Kuvert  beigelegt  werden,  in  dem  der  Name  und  die  Adresse 
des  Einsenders  enthalten  sind. 

Die  Entwürfe  sind  bis  zum  1.  Juni  1903  an  die  Gesellschaft  für  vervielfältigende 
Kunst  abzuliefern. 

Die  Jury  ist  der  Verwaltungsrat  der  Gesellschaft  für  vervielfältigende  Kunst. 


MITTEILUNGEN  AUS  DEM  K.  K.  ÖSTER- 
REICHISCHEN MUSEUM  b» 

Kuratorium.  Seine  k.  und  k.  Apostolische  Majestät  haben  mit  Allerhöchstem 
Handschreiben  vom  12.  April  d.  J.  die  Mitglieder  des  Kuratoriums  des  k.  k.  Öster- 
reichischen Museums  Graf  Karl  Lanckoronski  und  Markgraf  Alexander  Pallavicini  zu 
Rittern  des  Ordens  vom  goldenen  Vliesse  allergnädigst  zu  ernennen  geruht. 

Ausstellungen.  Vom  12.  bis  25.  März  waren  die  Konkurrenz-Entwürfe  für 
das  Kaiserin  Elisabeth-Denkmal  im  Museum  ausgestellt. 

Am  5.  d.  M.  wurde  durch  Se.  Exzellenz  den  Herrn  Minister  für  Kultus  und  Unter- 
richt Dr.  Wilhelm  Ritter  von  Hartei  im  Museum  eine  Ausstellung  neuerer  Lehr-  und 
Anschauungsmittel  für  den  Unterricht  an  Mittelschulen  eröffnet. 

Die  Ausstellung  von  Bucheinbänden  und  Vorsatzpapieren  wurde  am  25.  v.  M.  ge- 
schlossen. Der  grösste  Teil  dieser  Ausstellung  wurde  von  dem  kunstgewerblichen  Museum 
der  Handels-  und  Gewerbekammer  in  Prag  zu  neuerlicher  Exposition  im  Prager  Museum 
übernommen. 

Besuch  des  museums.  Die  Sammlungen  des  Museums  wurden  im  Monat 

März  von  22720,  die  Bibliothek  von  1907  Personen  besucht. 

Kunstgewerbeschule.  Se.  Exzellenz  der  Herr  Minister  für  Kultus  und 

Unterricht  Dr.  Wilhelm  Ritter  von  Hartei  hat  am  14.  d.  M.  die  Ausstellung  der 
Kunstgewerbeschule  im  Schulgebäude  eröffnet.  Wir  werden  über  diese  Ausstellung  im 
nächsten  Hefte  berichten. 

Mit  der  technischen  Unterweisung  in  dem  an  der  Kunstgewerbeschule  bestehenden 
Spezial-Atelier  für  Emailmalerei  wurde  vom  1.  d.  M.  angefangen  Fräulein  Adele  von  Stark 
betraut. 
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DIE  AUSSTELLUNG  DER  KUNSTGEWERBE- 
SCHULE DES  K.  K.  ÖSTERREICHISCHEN 
MUSEUMS  S*  VON  ED.  LEISCHING-WIEN  5* 


IE  Ausstellung  der  Schülerarbeiten  unserer  Kunst- 
gewerbeschule ist  immer  ein  Ereignis  gewesen, 
früher  ausschliesslich  für  die  Intimen,  heute 
auch  für  das  grosse  Publikum,  bei  dem  freilich 
nicht  immer  sachliches  Interesse,  sondern 
Bedürfnis  nach  Sensationen  treibendes  Motiv 
ist.  Auch  die  Schule  steht  heute,  und  nicht  erst 
seit  heute,  mitten  im  Kampfe  der  entgegen- 
gesetzten Anschauungen,  welche  unser  ge- 
samtes Kunstleben  durchdringen.  Und  wenn 
denen  die  Zukunft  gehört,  denen  die  Schule 
gehört,  so  ist  es  begreiflich,  dass  Kampf  und  Widerstreit  der  Meinungen 
nicht  haltmachen  kann  vor  den  Toren  einer  Anstalt,  die  nicht  nur  Bildung, 
auch  Können  zu  vermitteln  hat,  das  sich  im  Leben  draussen  durchsetzen 
soll.  Unendlich  viel  ist  es  gewesen,  was  diese  Ausstellung  als  Frucht 
zweijähriger  Tätigkeit  geboten  hat.  Alles  ist  hier  in  Bewegung,  immer 
Neues  wird  versucht  und  wie  von  jeher  sieht  man  mit  Freude,  welche  Fülle 
von  Talent  in  unserem  Volke  ruht,  wie  viel  Formen-  und  Farbensinn, 
Phantasie  und  technisches  Geschick.  Möchten  sich  diese  Talente  auch  im 
Leben  erhalten  und  bewähren!  Wird  in  manchen  Abteilungen  so  vielerlei 
getrieben,  dass  sich  kaum  vorstellen  lässt,  wie  dies  praktischen  Nutzen  stiften 
soll,  so  steht  dem  in  anderen  strenge  Geschlossenheit  gegenüber. 

Auch  der  Gegner  der  modernen  Richtung  wird  an  einer  Erscheinung, 
wie  die  Rollers  ist,  nicht  ohne  Interesse  vorübergehen  können.  Um 
wie  viel  mehr  wird  dem  Freunde  einer  vernünftigen,  gesunden,  auf 
Natur  und  Zweck  gestellten  Reform  des  Kunstunterrichtes  diese  un- 
gewöhnliche Persönlichkeit  imponieren,  die  auch  in  ihren  Eigenheiten 
und  Schwächen  etwas  Starkes  und  Hinreissendes  hat.  Ein  geborener 
Lehrer  von  ausgesprochen  pädagogischem  Talente,  ernst,  streng,  bewusst 
einseitig,  zielsicher,  mit  jener  seltenen  Fähigkeit  ausgestattet,  alles,  was  in 
einem  Schüler  steckt,  aus  ihm  herauszuholen,  wohl  auch  manches  in  ihn 
hineinzulegen,  was  dieser  nie  in  sich  entdeckt  hätte.  Insoferne  ist  Roller  als 
Persönlichkeit  gewiss  der  richtige  Lehrer  für  Anfänger,  aber  seine  ganze 
Methode,  die  doch  auf  höheren  zeichnerischen  Voraussetzungen  und  reiferen 
Anschauungen  und  Empfindungen  ruht,  weist  ihn  an  die  Spitze  einer  Fach- 
schule, zu  der  er  denn  auch  seine  Klasse  immer  mehr  und  mehr  entwickelt. 
Er  vor  allem  ist  es,  der  den  Charakter  der  allgemeinen  Abteilung  als  einer 
Vorbereitungsschule  für  die  Fachschulen  völlig  verändert  hat;  es  ist  keine 
vorbereitende,  sondern  bereits  fachliche  Ausbildung,  welche  die  Schüler  da 
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von  M.  Mautner,  N.  Exner,  S.  Sander.)  Daneben  gehen  zahlreiche  Studien 
der  toten  Natur,  des  lebenden  Tiers,  der  Pflanze,  aber  auch  höchst  inter- 
essantes vergleichendes  Zeichnen  zweier  menschlicher  Körper,  bekleideter 
und  unbekleideter.  Und  schliesslich  gelangen  die  Schüler,  die  auch  in  den 
Ferien  tüchtig  schaffen  müssen,  zur  Lösung  grosser,  selbständiger  Aufgaben, 
worunter  eine  Reihe  von  Plakaten  sich  findet,  wie  sie  in  einer  Fachschule 
für  Malerei  nicht  freier  und  sicherer  entworfen  werden  können. 

Richtung  und  Erfolge  der  drei  Fachschulen  für  Malerei  gegen  einander 
abzuwägen,  bot  sich  anlässlich  der  im  Jahre  1901  abgehaltenen  Schulaus- 
stellung Gelegenheit.  Hier  hat  sich  nicht  viel  verändert.  Moser,  Myrbach, 
Karger  gehen  ihre  eigenen  Wege,  aber  immer  neu  sind  besonders  bei  den 
ersteren  die  Techniken,  die  geübt,  die  Mittel,  die  verwendet  werden.  Mosers 
Schule  führt  ihren  Namen  als  Fachschule  für  Malerei  nur  insoferne  mit 
Recht,  als  der  Meister,  ganz  im  Sinne  der  modernen  Kunst,  zu  deren  eigen- 
tümlichsten, impulsivsten  und  phantasiereichsten  Talenten  auf  Wiener 
Boden  er  ja  gehört,  das  gesamte  Kunstgewerbe  mit  malerischem  Geiste 
durchdringen  möchte.  Aber  eben  das  gesamte  Kunstgewerbe,  nicht  Flächen- 
kunst allein,  ist  es,  was  er  seine  Schüler  lehrt.  Da  werden  Möbel  geschaffen 
und  keramische  Objekte,  Glas  und  Schmuck,  ganz  ebenso  wie  Plakate, 
Vorsatzpapiere,  Holzdrucke.  Mosers  Wirkung  auf  die  Schüler  liegt  wesentlich 
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in  der  Weckung  und  Belebung  ihrer  Phantasie,  in  dem  Hinweis  auf  die 
unerschöpfliche  Fülle  künstlerischer  Ausdrucksmittel  und  in  der  Entwicklung 
des  Farbensinns.  Nicht  alles,  was  wir  da  sehen,  mutet  uns  freundlich  an, 
aber  man  hat  die  Empfindung,  dass  Moser  seine  Schüler  mit  suggestiver 
Kraft  über  sich  hinaushebt  und  in  ihnen  Quellen  der  Anregung  und  des 
Schaffens  erschliesst,  die  nicht  leicht  versagen  werden.  So  hat  er  aus  Rosa 
Neuwirth  ein  reich  sprudelndes  Talent  herangebildet,  das  mit  scheinbar 
grösster  Leichtigkeit  seine  Einfälle  in  stets  neue  Form  zu  kleiden  weiss.  Mit 
Virtuosität  und  Kraft  wird  der  Holzschnitt  in  dieser  Schule  gepflegt,  manches 
Blatt  ist  ganz  im  Charakter  der  Werke  des  XVII.  Jahrhunderts.  Hilde  und 
Nora  Exner,  Fräulein  Trethann,  Baumfeld,  Kollmann,  Wachsmann, 
Machowska  und  Franz  Fiebiger  fesseln  die  Aufmerksamkeit,  Fräulein  Krasniks 
und  Sikas  Vielseitigkeit  und  Geschick  ist  von  anderen  Ausstellungen  her 
bekannt. 

Auch  die  Schulen  Myrbachs  und  Kargers  sind  vorwiegend  Damenschulen, 
bei  Karger  treten  überhaupt  fast  nur  mehr  Damen  ein.  Seine  und  Myrbachs 
Natur  und  Richtung  ist  aber  so  grundverschieden,  dass  man  nicht  sagen  kann, 
ein  gemeinsamer  weiblicher  Zug  sei  ihnen  aufgeprägt.  Bei  Karger,  der  das 


Sanfte,  Weiche,  Anmutige, 
Zierliche  liebt,  liegt  das  noch 
näher,  aber  bei  Myrbach 
dominiert  ein  kraftvoll  Ener- 
gisches, ein  starker  Wirklich- 
keitsdrang, das,  was  man 
gemeinhin  Schönheit  und 
Poesie  nennt,  wird  hier  mit 
Absicht  gemieden,  dafür 
Bewegung,  auch  manchmal 
Leidenschaftgesucht  unddas 
Leben  scharf  angegangen. 
Auch  Myrbachs  Schüle- 
rinnen können  sich  dem  nicht 
entziehen.  Sein  grosses  Ver- 
dienst ist  neben  der  intensiv- 
sten Pflege  des  Natur- 
studiums die  Art,  wie  er,  der 
glänzende,  geistreiche  Gra- 
phiker, seine  Schüler  in  alle 
Weisen  graphischer  Kunst 
einführt.  Seine  Bemühungen 
um  Lithographie  und  Algra- 
phie  sind  allseits  gewürdigt; 
was  er  für  das  Wiener  Plakat 
getan  in  Propagierung  des 
diesem  bildnerischen  Ver- 
ständigungsmittel eigentüm- 
lichen Stils,  seines  zeichnerischen  und  farbigen  Erfordernisses,  hat  wie  seine 
Errungenschaften  auf  dem  Gebiete  der  Buchillustration  Schule  gemacht  im 
besten  Wortsinne.  An  all  das  müssen  seine  Schüler  heran  und  von  der  ersten 
Übung  bis  zu  den  ausgearbeiteten  Kompositionen,  in  allem,  was  er  angibt 
und  frei  sich  entwickeln  lässt,  muss  jeder  Gedanke,  jeder  Strich  auf  das 
Technikgemässe,  Zweckentsprechende,  Wirksame,  Lebendige  gestellt  sein. 
Nun  leitet  er  auch  wieder  zum  Holzschnitt  an,  man  sah  in  der  Ausstellung 
viele  höchst  interessante  Hand-  und  Reiberdrucke,  auch  in  ihrer  markigen 
Zeichnung  und  im  Ton  treffliche  Blätter,  daneben  Klischees  nach  dem 
Klotz’schen  Verfahren,  Steindrucke*  Plakate,  Exlibris,  Buchillustrationen, 
es  herrscht  in  dieser  Schule  das  geschäftigste  Leben,  die  Damen  Schönwald, 
Frimberger,  v.  Uchatius,  die  Herren  Schufinsky,  Hablik,  Bell,  Krenek, 
Seuchter,  Ditrich  stehen  voran. 

Karger  hat  gegenwärtig  unter  16  Schülern  14  Damen.  Er  ist  bekannt  als 
ein  Lehrer,  der  ganz  in  seinem  Berufe  aufgeht  und  mit  grösster  Liebe  und 
Hingebung  an  seinen  Schülern  hängt;  er  ist  unermüdlich,  gewiss  auch 
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unnachsichtig  in  den  Forderungen,  die  er  an  Zeichnung, 
Farbe,  Komposition  stellt.  Geniale  Flüchtigkeiten,  mangel- 
hafte Formgestaltung  sind  ihm  zuwider,  er  duldet  sie 
nicht;  daher  das  Abgewogene,  Geschlossene,  das  deut- 
liche Ringen  nach  immer  grösserer  Vollendung  bei  fast 
allen  Arbeiten,  die  er  vorführen  kann.  Dekorative  Ent- 
würfe, Illustrationen,  Naturstudien,  Landschaftsskizzen, 
auch  Karikaturen  sind  es,  was  wir  hier  in  reicher,  durch- 
wegs erfreulicher  Auswahl  finden.  Nicht  was  er  mag, 
sondern  was  ihm  liegt,  macht  jeder  von  Kargers  Schülern, 
aber  man  sieht,  wie  der  Meister  führt,  entdeckt,  aus- 
schöpft und  sie  alle  mit  gleicher  Liebe  umgibt  und  leitet. 
Hier  kommen  jene  auf  ihre  Rechnung,  welche  der 
extremen  Richtung  der  modernen  Kunst  abhold  sind,  das 
Anmutige,  Freundliche,  Helle  und  Frohe  lieben,  das 
immerhin  ja  auch  modern  ist  in  höherem  Sinne.  Mehr 
als  hier  geleistet  wird,  lässt  sich  nicht  lehren  und  lernen, 
und  wenn  geflissentlich  einer  gewissen  leisen  Süsslichkeit 
aus  dem  Wege  gegangen  wird,  Hesse  sich  im  Rahmen 
dieser  künstlerischen  Auffassung  kaum  etwas  Besseres 
wünschen  und  erwarten.  Von  den  älteren  Schülern  tritt 
auch  der  nun  in  Berlin  wirkende  Fiatscher  noch  auf,  ihm 
reihen  sich  Resch  mit  einer  anmutigen  Intarsia-Arbeit, 
Uziemblo  und  Zappert  an;  der  kürzlich  leider  verstorbene 
Strilka  ist  durch  eine  hübsche,  figurale  Füllung  vertreten. 
Von  den  Damen  hat  Fräulein  Czegka  mit  ihren  witzigen 
Karikaturen  längst  allgemeine  Aufmerksamkeit  erregt, 
Fräulein  Münster  einen  reizenden  Kinderkopf,  Fräulein 
Zarcovich  ein  interessantes  dekoratives  Panneau  gebracht, 
die  Damen  Hellmer,  Hüttenbrenner,  Heller-Ostersetzer, 
Langhein,  Zewy,  Laske,  Vogt  erweisen  sich  als  streb- 
same, ernste  Talente,  von  denen  man  noch  viel  Gutes 
sehen  wird. 

Das  Aktzeichnen  Grolls  geht  nicht  auf  die  Erschei- 
nung, sondern  auf  die  Form,  es  ist  und  bleibt  die  Voraus- 
setzung des  ersteren  und  ist  nicht  zu  entbehren.  Solcher 
Art  Arbeiten  machen  kein  Aufsehen,  der  flüchtige  Be- 
schauer, der  nicht  weiss  und  den  es  nicht  interessiert, 
wie  im  Kunstjünger  allmählich  die  künstlerische  An- 
schauung sich  entwickelt  und  verdichtet  zur  vollen 
Beherrschung  des  Körpers  im  Ganzen  und  allen  Details, 
mag  daran  wenig  Besonderes  finden.  Der  Kundige  aber 
versteht,  wie  viel  treue,  selbstlose  Arbeit  in  diesen  Studien 
ruht  und  wie  sie  unerlässlich  sind  auch  für  das  stärkste 
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Talent,  in  welcher  Kunstrichtung 
immer  es  sich  dann  betätigt. 
Groll  hat  die  Gabe,  seine  Schüler 
für  diese  Disziplin  zu  begeistern; 
ernst  und  gewissenhaft,  wie  er 
den  Dingen  nachgeht,  mit  Liebe 
und  Andacht  auch  für  das 
scheinbar  Unbedeutende,  sind 
viele  Arbeiten,  die  er  brachte, 
so  vor  allem  jene  von  Michel, 
Stella,  Six,  Malecki. 

Auch  in  den  Fachschulen 
für  Architektur  der  Professoren 
Herdtle  und  Beyer  hat  sich  der 
Unterrichtsgang  im  Laufe  der 
letzten  Jahre  wesentlich  ver- 
ändert. Weit  weniger  als  früher, 
dem  neuen  Unterrichtsplane 
entsprechend,  wird  hier  auf 
das  Stilstudium  Gewicht  gelegt, 
der  theoretische  Unterricht,  den 
Professor  Ginzel  in  Stillehre  erteilt,  muss  Ersatz  bieten,  ob  freilich  aus- 
reichenden, mag  bezweifelt  werden,  da  er  ja  nur  mehr  ein  Jahr  dauert. 
Hinter  den  Kulissen  der  Ausstellung  dieser  Abteilungen  scheint  aller- 
dings, und  das  ist  nur  löblich  und  höchst  wünschenswert,  mancherlei  in 
Stilübungen  vorzugehen,  was  hier  nicht  vor  die  Öffentlichkeit  trat,  um  die 
Einheitlichkeit  der  Exposition  nicht  zu  stören.  Aber  das  sind,  wie  bei  Herdtle 
die  zwei  einzigen  Kopien  Bugls  von  Interieurs  im  Stile  Louis  XIV  und  XV 
aus  Fontainebleau  und  Versailles  als  Ausnahmen  zeigen,  im  allgemeinen 
gewiss  nicht  mehr,  wie  früher,  gründlich  durchgearbeitete  Aufnahmen  zum 
Zwecke  völliger  Erlernung  bestimmter  Stilcharaktere;  es  sind  höchstens 
Skizzierübungen,  die  für  die  Erkenntnis  von  Detailformen  zwar  immerhin 
von  grossem  Werte  sein  mögen,  aber  das  Eindringen  in  die  Kompositions- 
weise bestimmter  historischer  Epochen  kaum  zureichend  vermitteln  und  die 
Fähigkeit,  solche  Aufgaben,  wie  sie  die  Praxis  doch  immer  noch  stellt  und 
stets  stellen  wird,  schwerlich  entwickeln  werden. 

Aber  das  ist  nun  einmal  so  der  Zug  der  Zeit,  die  Schüler  haben  selbst 
keine  Freude  und  Lust  mehr  an  der  Pflege  der  Überlieferung  und  es  muss  einen 
vor  dem  Eintritt  ins  Leben  die  Sorge  um  dessen  Unterhalt  schon  arg  aufs 
Gewissen  drücken,  ehe  er  in  unseren  Zeitläuften  daran  denkt,  das  Versäumte 
nachzuholen.  So  muss  denn  die  immer  wiederholte  Klage,  dass  in  diesen 
Architekturschulen  nur  kopiert  wird,  allgemach  verstummen.  Wie  lange  wird’s 
dauern  und  heftiger  Tadel  wird  sich  erheben,  dass  das  freie  Komponieren 
nach  eigenen  Ideen  das  vernünftige,  praktische  Studium  alter  Stile,  das  jetzt 
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schon  nur  so  nebenher,  von 
Fall  zu  Fall,  lediglich  im 
Detail,  nicht  mehr  im  ge- 
schlossenen Ganzen  betrie- 
ben wird,  völlig  verdrängt 
hat  und  ganze  Schüler- 
generationen ohne  werk- 
mässige  Kenntnis  dessen, 
was  die  Vergangenheit  ge- 
leistet, aufgewachsen  sind. 

Kunstgeschichte  und  theore- 
tische Stillehre  können  diese 
Lücken  höchstens  durch  ein 
Wissen,  nimmermehr  durch 
ein  Können  höherer  Art  aus- 
füllen. 

Um  so  intensiver  wird, 
zunächst  bei  Herdtle,  nun  im 
modernen  Stile  gearbeitet, 
mit  grossem  Eifer,  viel 
Phantasie,  wechselndem, 
aber  zum  Teile  sehr  beach- 
tenswertem Erfolge.  Man 
sieht,  dass  Herdtle  seine 
Schüler  nicht  hindert,  Ideen 
zu  haben,  aber  ein  so  gewiegter  erfahrener  Pädagoge  wie  er  dringt  auf 
Schritt  und  Tritt  darauf,  dass  die  jungen  Leute  sich  mit  Phantasien  nicht 
zufrieden  geben,  sondern  sie  logisch  durchdenken.  So  entwerfen  sie  Möbel, 
Interieurs  und  ganze  Häuser;  als  sehr  geschickt  erweist  sich  Lang,  der 
einige  Villen,  dann  Vitrinen  und  eine  moderne  Küche  komponiert  hat,  und 
Dimmel,  der,  ein  guter  Aquarellist,  ebenfalls  eine  Villa  und  mehrere  Innen- 
räume gebracht  hat,  dann  Hruschka,  von  dem  wir  tüchtig  konstruierte  Salon- 
möbel sahen;  auch  Vogel  und  Müller  sind  ernste  tüchtige  Talente,  Czajkowski 
vornehmlich  in  der  Durchbildung  kirchlicher  Geräte  geschult  und 
erfinderisch. 

In  der  Schule  Beyers  scheint  bezüglich  des  Studiums  historischer  Archi- 
tektur derselbe  Zustand  zu  herrschen  wie  bei  Herdtle.  Wohl  wird  hier  noch 
zwecks  Einführung  in  das,  was  früher  mustergiltig  war,  die  Dekomposition 
von  Vorbildern  gepflegt,  aber  doch  eigentlich  nur  als  Farbenstudie,  was 
immerhin  auch  seinen  Wert  hat.  Der  Schwerpunkt  des  Unterrichtes  bei  Pro- 
fessor Beyer  liegt  auf  der  Textilkunst,  es  wird  für  Tapeten,  gewebte  und 
gedruckte  Stoffe  und  für  Stickereien  komponiert,  immer  im  Hinblick  auf 
technische  Ausführbarkeit.  Hier  können  nur  solche  Schüler  arbeiten  und 
Aufnahme  finden,  die  aus  der  Praxis  kommen,  sie  müssen  mit  allem 


Ausstellung  der  Wiener  Kunstgewerbeschule,  Steckkamm  in  Email 
und  Edelsteinen,  entworfen  von  Antoinette  Krasnik,  ausgeführt  von 
Sies  in  Wien,  Moser-Schule 
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Ausstellung  der  Wiener  Kunstgewerbeschule,  Tischzeug,  entworfen  von  Rosa  Neuwirth, 
ausgeführt  von  N.  Langers  Söhne,  Moser-Schule 


Mechanischen  bereits  vertraut  sein,  weil  nicht  das  Komponieren,  sondern  das 
Schaffen  fürs  Leben  den  Hauptinhalt  ihrer  Übungen  bildet.  Eigentümlich  ist 
es,  dass  hier,  wie  in  vorbereitenden  Klassen  erst  das  Pflanzenstudium  nach 
der  Natur  betrieben  werden  muss,  an  der  Hand  dieser  Vorarbeiten  und 
Studien  folgen  erst  die  eigenen  Entwürfe.  Es  ist  viel  Tüchtigkeit,  lebhafter 
Farbensinn  und  vor  allem  grosse  Exaktheit  in  all  diesen  Arbeiten,  so  bei  den 
zahlreichen  Naturstudien  Hillebrands,  der  gegenwärtig  Assistent  in  Reichen- 
berg ist,  wie  bei  den  Entwürfen  von  Ernst  Frömmel,  Krause  und  den  Damen 
Engel  und  Taussig.  Hauptsächlich  auf  architektonischem  Gebiete  bewegen 
sich  die  Schüler  Mrazek  und  Benedikt,  im  Historischen  und  im  selbständigen 
Schaffen  gleich  gut  geschult.  Kein  Zweifel,  dass  auch  in  dieser  Abteilung  mit 
grossem  Ernste  gearbeitet  wird. 

In  der  Schule  Hoffmann  werden  keine  anderen  Rücksichten  genommen 
als  die  auf  das  moderne  Leben  mit  seinen  neuen  Forderungen  und  was 
man  seinen  neuen  Geist  nennt.  Und  dass  dieser  Geist  vielfach  Hoffmanns 
eigener  Geist  ist,  zeugt  nur  für  die  Schaffenskraft  und  das  Temperament 
dieses  energischen,  wenn  man  will,  rücksichtslosen  Führers.  Es  ist  etwas 


Starkes,  Unmittelbares,  Persön- 
liches in  allem,  was  Hoffmann 
tut  und  angibt,  für  manche  liegt 
Schönheit  darin,  für  viele  Eigen- 
sinn. Man  sieht  treffliche  Kera- 
miken in  dieser  Abteilung,  sogar 
V orsatzpapiere,  Gewebe  und  auch 
Spielkarten,  aber  in  erster  Linie 
ist  es  doch  das  Möbel  in  seinen 
verschiedensten  Formen  und 
Zwecken,  dem  sich  hier  alle 
Arbeit,  alles  Sinnen  und  Trachten 
zuwendet.  Aus  dem  Möbel  heraus 
wächst  alles  andere,  die  gesamte 
Raumgestaltung,  vom  Einzel- 
interieur bis  zum  Aufbau  des 
ganzen  Hauses.  Schnitzerei  ist 
nahezu  verpönt,  der  Dekor  be- 
steht in  Einlegearbeit  oder  ledig- 
lich in  der  Farbe.  Aller  Art 
Tönungen  und  Beizungen  und 
Färbungen  werden  da  geübt, 
manchmal  wohl  auch  recht  auf- 
fällige Dinge  gemacht,  gebeiztes 
Holz  neben  Naturholz  gestellt, 
wie  bei  einem  langrückigen  Stuhl 
in  Schwarz  und  Weiss,  der  denn 
auch  bei  aller  Solidität  und  Festig- 
keit etwas  Unfertiges  an  sich 
hat.  Das  sollte  man  doch  wohl 
meiden.  Auch  die  Möbelbezüge 
in  grossen  Musterungen  modern- 
ster Art  sind  in  den  kräftigsten, 
oft  schreienden  Farben  beliebt 
und  man  muss  sich  fragen, 
ob  das  deutliche  Streben  dieses  „ J T„  ^ „ 

Ausstellung  der  Wiener  Kunstgewerbeschule,  Entwurf  für 
modernen  Stils  nach  einem  klar  ein  Strassenplakat  von  August  Hoffmann,  Myrbach-Schule 

verständlichen  primitiven  Insich- 

ruhen  durch  solche  aus  dem  Rahmen  fallende  Details  nicht  eine  gewisse 
Verwirrung  erfährt.  Die  jungen  Leute  sollten  sich  hüten,  Eigensinn  für 
Eigenart  zu  nehmen  und  darin  ihre  besondere  Mission  zu  erblicken,  jedes 
Ding  um  jeden  Preis  anders  zu  machen  als  andere.  Praktisch  und  hübsch 
sind  die  Kästen,  Vitrinen  und  Fauteuils  von  Hollmann,  tüchtige  Arbeit  der 
lichte  Kasten  von  Benirschke,  nur  die  Füllungen  nicht  harmonisch  dazu 
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Ausstellung  der  Wiener  Kunstgewerbeschule,  Schablonierter  Fries  von  Frieda  Doppler,  Myrbach-Schule 


stimmend.  Neben  diesen  beiden  fallen  Bräuer,  Scharfen,  Ballan,  Winkler, 
Hradetzky,  Stübner,  Holub,  Herrgesell,  Kling,  Euler,  Dietl  auf.  Von  den 
ausgestellten  Entwürfen  und  Aufnahmen  bereits  ausgeführter  Arbeiten  sind 
jene  Witzmanns  für  die  Villa  Bergmann  in  Pressbaum  und  die  von  Scharfen 
für  die  Firma  N.  Langer  & Söhne  geschaffene  Bureaueinrichtung  die  interes- 
santesten Leistungen.  Mit  einem  Worte  durchwegs  kräftige  Talente,  gut 
geschult,  voll  Selbstbewusstsein,  nur  zu  wünschen,  dass  sie  in  der  Praxis  den 
Anwert  und  Erfolg  haben  mögen,  den  ihr  Selbstgefühl  sie  erwarten  lässt. 
Sie  alle  werden  ihr  Fortkommen  im  Anschlüsse  an  industrielle  Etablissements 


Ausstellung  der  Wiener  Kunstgewerbeschule,  Handschuh-Sachet,  entworfen  von  Marianna  Schönwald,  gestickt 
und  appliziert  von  Margarete  Schönwald,  Myrbach-Schule  und  Atelier  für  Kunstweberei 


finden  müssen;  ob  diese  mit  einseitig,  wenn  auch  hierin  aufs  beste  ausgebil- 
deten Kräften  nicht  bald  überfüllt  sein  werden,  wird  die  nächste  Zukunft  lehren. 
Man  sollte  alle  diese  jungen  Propheten  einer  neuen  Zeit  mit  etwas  histo- 
rischem Öl  salben,  ehe  man  sie  ihre  Wanderung  durchs  Leben  antreten  lässt. 
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Ausstellung  der  Wiener  Kunstgewerbeschule,  Aus  einem  Bilderbuch, 
Algraphie  von  Marianna  Schönwald,  Myrbach-Schule 


Die  Bildhauerschulen  der  Professoren  Strasser  und  Breitner  weisen 
manche  bedeutende  Leistungen  auf.  Strasser  hat  die  an  seine  Berufung 
geknüpften  Erwartungen  erfüllt.  Könnte  man  vielleicht  wünschen,  dass 
noch  mehr,  als  dies  der  Fall  ist,  in  dekorativer  Kleinplastik  gearbeitet 
wird  — obwohl  auch  hierin  die  Leistungen  von  Meismer  und  Gornik 
höchst  achtbar  sind  — so  weist  doch  die  Monumentalplastik  beträchtliche 
Fortschritte  auf,  es  wird  mit  so  viel  Verständnis  für  die  Form  und  vielfach 
mit  so  grossem  Wurfe  gearbeitet,  dass  eine  Änderung  der  Unterrichts- 
methode kaum  mit  Recht  gefordert  werden  kann.  Dass  Strasser  seine 
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Schüler  zu  der  so  lange  vernachlässigten 
Tierplastik  lenkt,  ist  nur  zu  begrüssen,  die 
Darstellungen  eines  Elefanten,  Helmcasuars, 
Geiers,  Tigers  von  Mörtl,  Kucharzyk,  Ger- 
hard, Gornik  und  Klakowicz  sind  ausgezeich- 
nete Arbeiten.  Baronin  Vranyczany  hat  nebst 
Meissner  sehr  gute  Gefässe  und  zwei  vorzüg- 
liche Figuren  (eines  kleinen  Mädels  und  einer 
Italienerin)  gebracht.  Wenn  Strasser  sich  und 
seine  Schüler  auch  für  die  Bereicherung  des 
Formenkreises  des  keramischen  Fachkurses 
interessieren,  überhaupt  in  dieser  Richtung 
arbeiten  wollte,  wäre  das  freilich  höchst 
dankenswert.  Er  ist  ein  Künstler  voll  Eigen- 
art und  starkem  Wollen,  macht  Eindruck 
auf  seine  Schüler,  reisst  sie  mit  sich  fort, 
schult  sie  in  Formgebung  und  allem  Tech- 
nischen, was  will  man  mehr?  Er  ist  an  seinem 
Platze,  seien  wir  froh,  dass  wir  ihn  haben. 

Dass  Professor  Breitner  seiner  Abteilung 
den  Charakter  einer  Vorbereitungsschule  ab- 
zustreifen sucht,  konnten  wir  schon  längst 
beobachten.  Was  verschlägt’s?  Sein  Ver- 
hältnis zu  König  war  ein  persönliches,  das 
des  ehemaligen  Schülers  zum  Lehrer;  von 
selbst  ergab  sich  das  Zusammenarbeiten,  dort  Vorarbeit,  hier  Ausbildung. 
Dergleichen  ergibt  sich,  doch  lässt  es  sich  nicht  erzwingen.  Wie  ernst  und 
tüchtig  diese  Schule  arbeitet,  sieht  man  in  allem  und  jedem,  was  Schüler  wie 
Ruhländer,  Puchegger,  Bulimbasic,  Resch,  Kruszkiewicz  machen.  Nicht  nur 
an  ihren  Akten  und  Porträts,  auch  an  ihren  Kompositionen.  Nur  zu  loben, 
dass  Breitner  seine  Schüler  auch  zu  kleinplastischen  Arbeiten  anhält,  wo- 
von wir  an  Schmuck,  Plaketten,  Handspiegeln  manch  tüchtiges  Stück  sahen. 

Professor  Klotz’  Schülerzahl  ist  geringer  als  früher,  der  Holzschnitzerei 
ist  die  Zeit  nicht  günstig.  Kopiert  nach  guten  alten  Vorbildern  wird  weniger, 
dafür  das  Naturstudium  frisch  und  flott  betrieben.  Die  Behandlung  des 
Materials  mit  all  ihren  Schwierigkeiten  beherrschen  die  Schüler  gut,  mehr 
und  mehr  tritt  die  Bemalung  zurück,  die  Naturfarbe  des  Holzes  in  ihre 
Rechte.  Da  die  Ornamentbildhauerei  darnieder  liegt,  wird  sie  auch  in 
der  Schule  nur  spärlich  gepflegt.  Wildburgers  Wiener  Typen  sind  keck 
aus  dem  Leben  gegriffen,  voll  Naturtreue;  Piffrader,  sehr  tüchtig  und  ernst 
in  der  Komposition,  hat  eine  flotte  Büste  gebracht,  Tusek  gute  Buchholz- 
arbeiten, auch  Pettarin  und  Zago  sind  tüchtige  Talente. 

Bedeutenderes  noch  als  früher  brachte  diesmal  das  Spezialatelier  für  Zise- 
lieren und  verwandte  Fächer.  Professor  St.  Schwartz  ist  ein  ausgezeichneter, 
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Ausstellung  der  Wiener  Kunstgewerbe- 
schule, Katalog-Titel,  Holzschnitt  von 
Gampe,  Myrbach-Schule 


187 


hingebungsvoller  Lehrer, 
der  alles  daran  setzt, 
seinen  Schülern  Form- 
gewandtheit und  alle 
Kenntnis  von  Technik 
und  Material  beizu- 
bringen und  das  persön- 
liche Schöpferische  in 
ihnen  zu  entwickeln. 

Gleichmässig  treibt  er  das 
Figurale  mit  ihnen  nach 
der  Natur,  wie  das  prak- 
tische Schaffen.  Stets  hat 
Schwartz  tüchtige  inter- 
essante Individualitäten  in 
seiner  Schule  gehabt,  wel- 
che schon  in  jungen  Jah- 
ren die  besten  Hoffnun- 
gen erweckten,  so  auch 
jetzt.  Voran  steht  Otto 
Hofner,  dessen  Porträts, 

Schmuckarbeiten  und 
Gebrauchsgegenstände 
schon  vor  zwei  Jahren 
fesselten.  Diesmal  hat  er 
eine  weibliche  Büste  in 
Marmor  mit  Onyx,  Kupfer 
und  Perlmutter  geliefert, 
alles  eigene  Arbeit,  die  in 
Auffassung,  Durch- 
führung und  farbiger 
Wirkung  weit  über  die 
übliche  Schülerleistung 
hinausragt;  Hofners  Viel- 
seitigkeit erweist  seine, 
von  Krupp  angekaufte, 
elektrische  Lampe  und 

eine  Kollektion  von  Plaketten,  mit  einem  gelungenen  Porträt  Myrbachs. 
Er  wird  sich  demnächst  selbständig  machen,  vorher  aber  noch  sich  in  der 
Welt  umsehen  können,  dank  einem  Reisestipendium,  das  ihm  wie  den  Schülern 
und  Schülerinnen:  Neuwirth,  Schufinsky,  Emmel,  Mallina,  Benirschke, 
Kucharzyk  anlässlich  dieser  Ausstellung  aus  dem  Rothschildfonds  verliehen 
wurde.  Neben  Hofner  tritt  Thiede,  der,  nachdem  er  früher  viel  in  Geräten 
aller  Art  gearbeitet  hat,  nunmehr  ins  Grosse  strebt.  Er  scheint  ein  Freund 


Ausstellung  der  Wiener  Kunstgewerbeschule,  Reformkragen,  Klöppel- 
technik, gezeichnet  und  ausgeführt  von  Margarete  L’Allemand,  Hrdlicka- 

Schule 
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des  Sports,  ein  begeisterter  Turner  zu 
sein  und  Ehrenpreise  für  die  Sieger  in 
den  Wettkämpfen  dieser  Klubs  sind  die 
Motive,  auf  deren  künstlerisch-charak- 
teristische Ausgestaltung  er  sein  ganzes, 
nicht  gewöhnliches  Können  wendet. 
Dahin  gehört  das  grosse,  in  Kupfer  ge- 
triebene Relief  eines  Athleten,  der  einem 
Lorbeer  nachläuft,  kraftvoll  und  markig 
in  der  Bewegung,  in  Einzelheiten  viel- 
leicht noch  nicht  ganz  reif,  aber  im 
ganzen  höchst  beachtenswert,  und  ein 
anderes  turnerisches  Motiv,  die  Figur 
eines  Steinstossers  in  Bronze,  eine  tüch- 
tige originelle  Arbeit.  Im  Unterschied 
von  Thiede  geht  Six,  von  dem  man 
übrigens  auch  drei  gut  empfundene 
Reliefs  mit  Darstellungen  aus  dem 
Leben  Christi  sieht,  flott  und  sicher 
auf  das  Kunstgewerbliche  aus;  unter 
den  einschlägigen  Arbeiten  fielen  eine 
Reihe  hübscher  Fayencetöpfe  mit 
Metallmontierung  und  eine  getriebene 
Vase  auf.  Six  tritt  als  Leiter  des 
Ziselier- Ateliers  in  die  Kruppsche  Kunst- 
erzgiesserei  ein.  Der  erfinderischeste 
Kopf  unter  Schwartz’  Schülern  ist  Emil 
Meier,  seine  kleineren  Gebrauchsgegen- 
stände, Lampen,  Tintenzeuge,  Gefässe 
zu  sehen,  ist  ein  Vergnügen,  er  hat 
immer  neue  Formen  und  Gedanken  in 
Bereitschaft,  alles,  was  er  macht,  ist 
modern  und  vernünftig.  Auch  er  wird 
schnitt  von  Viktor  Schufinsky,  Myrbach-Schuie  sich  nächstens  selbständig  machen. 

Noch  wären  Weinberger,  Schiller, 
Einsiedler  mit  guten  Arbeiten  zu  nennen,  Schillers  Weinservice  gehört 
zu  den  besten  Leistungen  der  Abteilung.  Von  den  Damen,  welche 
diese  Schule  besuchen,  ist  Hella  Unger  das  bedeutendste  Talent.  Wie 
ihre  Schwester  Else  ist  sie  von  grosser  Vielseitigkeit;  was  sie  erfindet 
und  macht,  zeigt  reichen  Formensinn  und  liebenswürdige  Anmut,  das 
Moderne  liegt  ihr  nahe,  sie  geht  aber  immer  sicher  auf  das  aus,  was  auch 
praktisch  durchführbar  und  in  der  Erscheinung  gefällig  ist.  Das  für  Baka- 
lowits  von  ihr  entworfene  Service  mit  ganz  neuem  Schliff  der  Gläser  ist 
von  brillantester  Wirkung.  Auch  Hella  wird  wie  Else  dem  grossen 
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Künstlernamen  des  Vaters 
stets  Ehre  machen;  es  ist 
ein  freundlicher  Gedanke,  zu 
sehen,  wie  auch  künstleri- 
sches Vermögen  sich  ver- 
erbt und  erhält. 

Wie  seit  Jahren  über- 
rascht und  erfreut  der  unter 
der  Professoren  Linke  und 
Adam  Leitung  stehende 
keramische  Kurs  durch  eine 
Fülle  praktisch-künstleri- 
scher Leistungen  von 
grossem  Formen-  und 
Farbenreichtum.  Es  sind 
drei  Gruppen  von  Schülern, 
welche  an  diesen  Arbeiten 
Anteil  haben : eine  Gruppe 
eigener  Schüler  dieser  Pro- 
fessoren, welche  in  i-  bis 
2 jährigem  Kurse  das  ge- 
samte Gebiet  moderner  kera- 
mischer Dekoration  beherr- 
schen lernen  und  zu  voller 
Selbständigkeit  gelangen. 

Unter  ihnen  ragt  gegen- 
wärtig Bruno  Emmel  als 
der  begabteste  und  viel- 
seitigste hervor  und  wird 
wohl  bald  in  eigener  Werk- 
stätte zu  schaffen  beginnen. 

Sodann  kommt  ein  fluktu- 
ierendes Element  von  Schülern  der  Fachschulen  hinzu,  welche  einzelne 
Arbeiten,  die  sie  dort  entwerfen,  bei  Linke  und  Adam  ausführen  lernen 
wollen.  Schliesslich  hat  das  Laboratorium  Hospitanten,  die  theoretische 
und  praktische  Studien  betreiben  und  als  Industrielle,  Fabriksdirektoren 
oder  Lehrer  zu  wirken  berufen  sind,  wie  den  Chemiker  Wolf  der 
Porzellanfabrik  (Firma  Hanke)  in  Ladowitz  bei  Dux,  oder  den  hoch- 
begabten  Finnländer  Karl  Köhler,  der  zwei  Jahre  an  der  Fachschule  in 
Teplitz  war  und  sich  nun  hier  auf  ein  Lehramt  an  der  Baron  Stieglitz- 
schen  Kunstgewerbeschule  in  Petersburg  vorbereitet,  wie  auch  der 
gegenwärtige  artistische  Leiter  der  kaiserlichen  Porzellanfabrik  in 
Petersburg,  Professor  Krämer,  an  unserer  Schule  seine  Ausbildung 
erfahren  hat. 


Ausstellung  der  Wiener  Kunstgewerbeschule,  Originalzinkätzung 
von  Viktor  Schufinsky,  Myrbach-Schule 
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Ausstellung  der  Wiener  Kunstgewerbeschule,  Hoffmann-Schule 


Die  Schüler  des  keramischen  Kurses  der  ersten  und  zweiten  Gruppe 
empfangen  Unterweisung  in  der  keramischen  Formengebung  bei  ihren  Fach- 
professoren Moser,  Hoffmann  und  Myrbach;  alles  Technische  erlernen  sie 
bei  Linke  und  Adam,  die  Zusammensetzung  der  Masse,  Glasuren,  Farben,  die 
gesamte  Präparatur  der  Dekorationsbehelfe.  Sie  beginnen  mit  der  Durch- 
arbeitung einer  ganzen  Reihe  von  Glasurstudien  auf  Plättchen  und  gehen 
dann  erst  zur  Dekorierung  grösserer  Objekte  über,  und  zwar  wird  alles  Ein- 
schlägige geübt,  Lauf-,  Matt-Glasuren,  die  Technik  der  Unterglasurfarben 
und  Lüstrierung  für  Fayence,  Steinzeug,  Porzellan.  Das  Formen  und  Drehen, 
auf  dessen  Erlernung  und  Übung  durch  die  Schüler  bei  Errichtung  des 
Kurses  wohl  mit  Recht  besonderes  Gewicht  gelegt  wurde,  scheint  bei  ihnen 
doch  auf  grössere  Schwierigkeiten  zu  stossen,  als  angenommen  wurde;  das 
besorgt  jetzt  doch  eigentlich  der  Werkmeister  allein,  freilich  nach  den  Ent- 
würfen der  Schüler  und  unter  ihrer  Leitung.  Dass  dabei  viel  Persönliches, 
worauf  die  moderne  Kunst  doch  so  grosse  Stücke  hält,  verloren  gehen  muss, 
ist  begreiflich  und  es  wäre  der  Erwägung  wert,  ob  sich  hier  nicht  eine 
Änderung  empfehlen  würde.  Neben  Bruno  Emmel  sind  es  Schufinsky,  der 
ein  wetterfestes  Steinzeugmosaik  brachte,  und  die  Damen  v.  Uchatius 
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Ausstellung  der  Wiener  Kunstgewerbeschule,  Hoffmann-Schule 


Neuwirth,  Trethann,  Sika,  Hilde  und  Nora  Exner,  die  mit  besonderem  Eifer 
und  Geschick  sich  mit  dem  Entwerfen  und  Dekorieren  keramischer  Objekte 
beschäftigen.  Unter  den  modellierten  Arbeiten  erregte  eine  Katze  von  Fräu- 
lein Exner  allgemeine  Aufmerksamkeit. 

Eine  neue  Erscheinung  im  Rahmen  der  Kunstgewerbeschule  ist  Frau 
Leopoldine  Guttmann,  welche  im  vorigen  Jahre  mit  ihrem  Atelier  für  Kunst- 
weberei und  Restaurierung  aus  der  Fachschule  für  Kunststickerei  in  unsere 
Anstalt  übergetreten  ist.  Die  Anfänge  ihrer  Bestrebungen,  die  Handweberei 
technisch  und  künstlerisch  wieder  zu  Ehren  zu  bringen,  reichen  schon  ein 
Vierteljahrhundert  zurück  und  sie  hat  damit  längst  anerkannte  sehr  beachtens- 
werte Erfolge  erzielt.  Die  moderne  Kunstweise  musste  vor  allem  auch  diesem 
Beginnen  zugute  kommen,  welches  darauf  abzielt,  der  Weberei  ihren  eigen- 
tümlichen Charakter  wiederzugewinnen,  die  so  lange,  in  Frankreich  heute 
noch  gesuchte  und  gepflegte  Bildwirkung  aufzugeben  zu  Gunsten  reiner 
Flächenwirkung.  Die  Aufgabe  und  Schönheit  der  dekorativen  Weberei  liegt 
in  strenger  stilvoller  Behandlung  der  Flächenkunst,  mit  ihr  ist  die  Webe- 
technik aufs  innigste  verbunden,  die  trefflichsten,  überraschendsten  Wirkungen 
sind  damit  zu  erzielen.  Die  Unterweisung  in  dieser  Technik  auf  den  Boden 
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Ausstellung  der  Wiener  Kunstgewerbeschule, 
Geier,  Tierstudie  von  Anton  Gerhart  (1  Meter 
72  Zentimeter  hoch),  Strasser-Schule 


der  Kunstgewerbeschule  verpflanzt  zu  haben, 
war  ein  glücklicher  Gedanke  Myrbachs  und 
wird  sich  sehr  fruchtbar  erweisen.  Der  Unter- 
richt umfasst  einen  Jahreskurs  und  hat  die 
Teilnehmer  in  Knüpferei  und  Weberei  so 
weit  zu  bringen,  dass  sie  ihre  eigenen  Kom- 
positionen unter  der  Leitung  ihres  Fach- 
professors ausführen  können.  Daneben  wird 
aber  auch  die  Stickerei  gepflegt  durch  die 
Assistentin  Fräulein  Rothhansl,  die  hierin 
selbständig  zu  unterrichten  berufen  ist;  die 
Absicht  ist,  die  Schüler  dahin  zu  bringen, 
Zeichnungen  zu  entwerfen,  welche  technik- 
gemäss  sind,  das  Sticken  ist  also  nicht  End- 
ziel, sondern  Mittel  zum  Zweck  der  Ver- 
besserung und  Vervollkommnung  der  Ent- 
würfe für  alle  Arten  von  Stickereien.  Auch 
dies  muss  als  ein  grosser  Fortschritt  be- 
zeichnet werden.  Die  von  Frau  Guttmann 
ausgestellten  Arbeiten  zeigen,  wie  mannig- 
faltig und  zukunftsreich  diese  Art  von  We- 
berei ist.  Man  sah  höchst  merkwürdige 
Behänge  in  weichem  grauem  Tone,  reizende 
kleidsame  Kragen  in  Perlenweberei,  schöne 
Borten.  Immer  neue  Aufgaben  werden  da 
gestellt,  neue  Kombinationen  von  Techniken 
erfunden,  so  Verbindungen  von  Flechtarbeit 
und  Weberei,  die  zweifellos  grossen  Erfolg 


Ausstellung  der  Wiener  Kunstgewerbeschule,  Tiger,  nach  der  Natur  in  Schönbrunn  modelliert 
von  Friedrich  Gornik  (2  Meter  16  Zentimeter  lang),  Strasser-Schule 


Ausstellung  der  Wiener  Kunstgewerbeschule,  Briefbeschwerer  aus  Stein,  von  Joh. 
Ruhländer,  Breitner-Schule 


haben  werden. 
Denn  auf  das 
Praktische,  ins 
Leben  Greifende 
wird  hier  beson- 
deres Gewicht 
gelegt.  Die  Mode 
ist  gegenwärtig 
diesem  Beginnen 
günstig;  schon 
wenden  sich 
Konfektionäre  an 
das  Atelier  und 

verlangen  nach  den  verschiedensten  Modellen  für  Kleiderbesätze. 

Grosse  Zukunft  hat  daneben  auf  viele  Jahre  hinaus  ohne  Zweifel  der 
Restaurierunterricht,  die  ausgestellten  Proben  der  Ausbesserung  eines 
Gobelins  aus  dem  Besitze  des  Hofes  und  eines  anderen,  dem  Maler  Grafen 
Kalckreuth  (Karlsruhe)  ge- 
hörigen sind  überraschend; 
da  gibt  es,  je  mehr  man 
das  gute  Alte  zu  schätzen 
lernen  und  zu  erhalten 
gesonnen  sein  wird,  eine 
Fülle  von  Arbeit,  zwar  nur 
dienender,  sich  unter- 
ordnender, aber  lohn- 
reicher Arbeit.  Frau  Gutt- 
mann  bildet  neben  Künst- 
lerinnen, die  den  Unter- 
richt in  ihrem  Atelier  nur 
als  Durchgang  zu  höherem, 
selbständigem  Schaffen 
wählen,  auch  Arbeiterinnen 
heran,  die  auch  im  Zeichnen 
nach  Vollkommenheit 
ringen  müssen,  denen  aber 
das  Schöpferische  versagt 
ist;  sie  finden  im  Atelier, 
dem  wohl  bald  Privat- 
anstalten folgen  werden, 
entsprechenden,  dauernden 
Erwerb. 

Gedenken  wir  schliess-  Ausstellung  der  Wiener  Kunstgewerbeschule,  Reliefstudie  aus  weissem 
. . Marmor  mit  getriebenem  Kupferrahmen  und  vergoldet,  von  Wilhelm 

Hch  noch  der  Tier-  und  Bormann,  Breitner-Schule 
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Pflanzenstudien  der  Abteilung 
Schulmeisters,  der  wie  immer 
erfreuenden  und  überraschenden 
Arbeiten  der  Hrdlicka-Schule,  der 
Arbeiten,  welche  Lehrer  Czeschka 
aus  seinem  Kurs  zur  Einführung 
in  die  Darstellung  des  mensch- 
lichen Körpers  der  Erscheinung 
und  der  Proportion  nach  darbot, 
wie  der  vielen  ansprechenden 
Leistungen  aus  dem  Lehramts- 
kandidatenkurs (Professor 
v.  Kenner,  dem  als  Bildhauer 
Assistent  Rothhansl  zur  Seite 
steht),  der  Stilstudien  nach  den 
Vorträgen  des  Professors  Ginzel, 
der  Arbeiten  aus  technischem 
Zeichnen  und  Projektionslehre 
(Professor  Kajetan)  und  der 
Wiedergabe  dessen,  was  Dr. 

Heller,  gleichfalls  eine  ausgezeichnete  Kraft,  in  den  Vorträgen  über  Anatomie 
lehrte,  so  hätten  wir  den  weiten  Kreis  des  Schaffens  umschrieben,  wie  es 
gegenwärtig  mit  so  viel  Eifer,  Tatkraft  und  Temperament  an  der  Kunst- 
gewerbeschule betrieben  wird. 

Doch  noch  eines  neu  in  den  Lehrplan  eingefügten  Unterrichtsgegen- 
standes wäre  Erwähnung  zu  tun,  der  Arbeiten  auf  dem  Gebiete  des  Schrift- 


Ausstellung  der  Wiener  Kunstgewerbeschule,  Büste,  Mar- 
mor in  Verbindung  mit  Onyx,  Kupfer  und  Perlmutter,  von 
Otto  Hofner,  Schwartz-Schule 


Ausstellung  der  Wiener  Kunstgewerbeschule,  Myrbach-Schule  und  keramischer  Kurs 
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.usstellung  der  Wiener  Kunstgewerbeschule,  Aus  einem  schablonierten  Bilderbuch  von  Alexander  Hartmann,  Myrbach-Schul 
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wesens  und  der  Heraldik,  welche  Dozent  v.  Larisch,  ein  hervorragender 
Fachmann  auf  diesem  Gebiete,  mit  ausserordentlicher  Sachkenntnis  und 
dem  erfreulichsten  Erfolge  leitet.  Hievon  soll  gelegentlich  im  besonderen 
gesprochen  werden. 


EINE  AUSSTELLUNG  ALTER  FÄCHER  UND 
UHREN  IN  WIEN  b»  VON  LUDWIG  HEVESI- 
WIEN  S«» 


IE  Wiederentdeckung  des  XVIII.  Jahrhunderts  hat 
auch  die  Fächer  und  Uhren  jener  Feinschmecker- 
zeit wieder  an  die  Oberfläche  gerückt.  Fast 
Hesse  sich  sagen,  dass  man  damals  in  jeder 
Hand  einen  Fächer  und  in  jeder  Tasche  eine 
Uhr  trug.  Eine  Dame  ohne  Fächer,  sagte 
wenigstens  Addison,  fühlt  sich  so  unbehaglich 
wie  ein  Herr  ohne  Degen.  Charlotte  Corday 
geht  zu  Marat,  den  Dolch  in  der  rechten,  den 
Fächer  in  der  linken  Hand.  Der  Fächerschlag 
des  Dey  von  Algier  (30.  April  1827)  wird  die 
Ursache  der  Eroberung  Algeriens  durch  Frankreich.  Es  scheint  beinahe,  als 
ob  dieses  Ereignis  den  Fächer,  der  schon  ganz  aus  der  Mode  gewesen, 
wieder  beliebt  gemacht  hätte.  Die  Restauration  griff  eifrig  nach  diesem 
meuble-bijou,  das  immer  echt  royalistisch  gewesen  und,  wie  um  seine 
Gesinnung  zu  zeigen,  während  der  Empirezeit  auf  ein  Existenzminimum 
zusammengeschrumpft  war.  Der  Fächermaler  und  -Händler  Desrochers, 
der  es  bis  zu  einer  Fächersammlung  von  1500  Stück  brachte,  war  der  Vor- 
kämpfer. Er  holte  aus  Holland  Massen  von  reizenden  Pariser  Fächern  des 
XVII.  und  XVIII.  Jahrhunderts  zurück,  die  von  Emigranten  (den  ci-devants) 
dahin  mitgenommen  worden.  Er  hatte  Mühe  genug,  sie  den  Leuten  wieder 
einzureden,  aber  es  gelang.  Im  Jahre  1848  war  er  der  einzige,  bei  dem  noch 
echte  „peaux“  zu  haben  waren;  sein  Experimentator  Drevon  hatte  die  alten 
Verfahren,  Pergament  in  „Kapaunerhaut“,  Lamms-  und  Chevreauleder  in 
Hühnerleder  und  sogenannte  Schwanenhaut  zu  verwandeln,  wieder  ermittelt. 
Er  umgab  sich  auch  mit  einer  neuen  Generation  von  Fächermalern,  welche 
die  Malereien  des  XVIII.  Jahrhunderts  geschickt  kopierten.  Die  Strassburger 
Brüder  Gimbel  waren  darin  besonders  geschickt.  Seit  1853  aber  führte  sein 
Schwiegersohn  und  Fortsetzer  Alexandre  einen  modernen  Stil  ein,  indem  er 
wieder  Originale  von  den  bedeutenden  Künstlern  des  Tages  malen  liess. 
Von  Ingres,  Vernet,  Rosa  Bonheur,  Geröme  und  anderen.  Dies  ist  der 
einzig  richtige  Standpunkt,  an  dem  auch  die  moderne  Kunst  festhält.  Heute 
malen  die  Brangwyn,  De  Feure,  Felix  Aubert,  Boutet  de  Monvel  und 


197 


yj  Is  der  Qrossvaler 

dit  Q/vssmutter  nahm , 
Da  lousJle  man  nichts 
von  dMamsell  undSiadam, 
Die  süchtige. Jungfrau 
das  häusliche  W'Weib 
Sie  waren  echt  deutsdo  noch 
ajo  Seel’  und  an  Leib. 


is  der  (jrossvaltr 

dit  (jross  mutier  nahm, 
Da  war  ihr  die  Wirtschaft 
Kein  widriger  ddnamt 
Sie  las  nicht  %opjane, 
s it  ging  vor  den  Sferd 
Vnd  mehr  war  ihrCKindals 
ihr  Schoßhund  ihr  wert. 


Ausstellung  der  Wiener  Kunstgewerbeschule,  Probeblatt,  von  Fanny  Hein,  aus  dem  Kurs  für  Schrift  und 

für  Heraldik  (Dozent  Rudolf  von  Larisch) 


tutti  quanti  moderne  Fächerblätter  (Special  winter  number  of  the  Studio 
1901  — 1902),  die  das  Niveau  von  einst  unbestreitbar  fortsetzen  und  dem 
künstlerischen  Fächer  seine  Zukunft  sichern.  Auch  die  Fächerforschung 
belebte  sich.  S.  Blondel  schrieb  seine  eingehende  „Histoire  des  eventails“ 
(Paris  1875)  und  mehrere  Fächerausstellungen  zogen  historische  und 
graphische  Publikationen  nach  sich.  Stellen  wir  die  Regesten  des  Fächers 
im  letzten  Halbjahrhundert  zusammen.  1855  Weltausstellung  Paris  (offizieller 
Bericht  von  Natalis  Rondot) ; Auftreten  des  Lyoner  Blumenmalers  Reignier. 
1861  Vente  Drouot,  Fächer  der  Höfe  Ludwigs  XIV.,  XV.  und  XVI. 
(350  Fächer,  203  Blätter).  1866  Versteigerung  der  Negronischen  Sammlung 
(London)  von  alten  chinesischen  Autographenfächern,  Besitz  des  chinesischen 
Hofes,  aus  der  französischen  Kriegsbeute.  1870  Fächerausstellung  im  South 
Kensington  Museum  (413  Stück),  von  Königin  Viktoria  patronisiert,  die  einen 
Preis  von  400  Pfund  auf  den  besten  neuen  Fächer  von  Frauenhand  aussetzte. 
(,,Catalogue  of  the  loan  exhibition  of  fans“,  London  1870,  „Fans  of  all 
countries,  a series  of  twenty  photographs“,  London  1870).  1874  Fächer- 

ausstellung in  Mailand.  1876  Fächerausstellung  im  Mährischen  Gewerbe- 
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Elfenbeinfächer  mit  Malerei  unter  Lack.  Elfenbeingestell,  durchbrochen,  geschnitzt  und  bemalt,  Anfang  des 

XVIII.  Jahrhunderts  (Frau  Erzherzogin  Marie  Valerie) 


museum  zu  Brünn  (230  Rokokofächer  und  40  Abbildungen  von  solchen).  Sie 
enthielt  unter  anderem  22  Fächer,  welche  Maria  Theresia  ihren  Hofdamen 
geschenkt  hatte.  („Alte  Fächer  aus  der  Spezialausstellung  im  Mährischen 
Gewerbemuseum  in  Brünn,  ausgewählt  und  nach  denOriginalenphotographiert 
von  Josef  Kunzfeld,  Einleitung  von  Heinrich  Frauberger.“  Brünn  1877. 
„Geschichte  des  Fächers“  von  Heinrich  Frauberger.  Leipzig  1878.)  1885  Aus- 
stellung in  Genf,  48  Fächer  der  Sammlung  Emile  Duval.  („Les  eventails  de  la 
Collection  de  M.  Emile  Duval“.  Paris  1885.)  1891  Fächerausstellung  in  Karls- 
ruhe (etwa  2000  Stück),  unter  Protektion  der  Grossherzogin  Luise  von 
Baden.  („Alte  und  neue  Fächer  aus  der  Wettbewerbung  und  Ausstellung  zu 
Karlsruhe  1891“.  Wien,  Gerlach  und  Schenk.)  1891  Fächerausstellung 
Budapest. 

Bei  diesen  Gelegenheiten  traten  auch  die  Sammler  und  Sammlungen  in 
ein  helleres  Licht.  Die  bedeutendste  Pariser  Fächersammlung  findet  Blondei 
bei  Madame  Achille  Jubinal.  Louis  XIV  ist  sehr  gut  vertreten  bei  Baronin 
De  Lareinty  und  Baronin  Haber,  Louis  XV  bei  Gräfin  Duchätel,  Fürstin 
Czartoryska,  Vicomtesse  D’Aguado  und  anderen.  Auch  einzelne  Exemplare 
von  Fächern  wurden  weltberühmt.  So  vor  allen  der  Elfenbeinfächer  Marie 
Antoinettes  in  der  Sammlung  Eugene  de  Thiac  (ererbt),  ein  Brise-Fächer 
mit  durchbrochener  Reliefdarstellung  „Alexander  und  Porus“,  Geschenk  der 
Königin  an  ihre  Spitzen-  und  Guipurenbewahrerin  Madame  Du  Cray,  von 
Balzac  der  schönste  existierende  Fächer  genannt.  (Abgebildet  in  den 
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Fächer  mit  Malerei:  Verherrlichung  Louis  XIV.  Perlmuttergestell,  geschnitzt,  mit  figürlichem  und  ornamentalem 
Golddekor,  Französisch,  Louis  XV.  (Fürstin  Pauline  Metternich-Sändor) 


genannten  Werken.)  Es  ist  dies  ein  Huldigungsgeschenk  der  Stadt  Dieppe, 
deren  Elfenbeinschnitzer  so  berühmt  waren,  dass  die  Herzogin  von  Berry, 
als  sie  die  todten  Fächer  wieder  zu  beleben  suchte,  die  chinesischen  des 
magasin  chinois  aufkaufen  und  zu  besserer  Ausarbeitung  nach  Dieppe 
schicken  liess.  Wie  denn  überhaupt  die  Provinz  sehr  stark  zum  Pariser 
Fächerruhm  beiträgt;  die  Gestelle  bilden  seit  zwei  Jahrhunderten  eine  Haus- 
industrie der  Picardie  und  des  Departements  Oise.  Das  persönliche  Interesse 
der  Königin  Viktoria  trug  natürlich  viel  zum  neuen  Glück  des  Fächers  bei. 
Die  Herzogin  von  Cornwall,  die  kurz  nach  der  Ausstellung  in  South 
Kensington  heiratete,  erhielt  schon  über  40  kostbare  Fächer  zum  Braut- 
geschenk. Es  war  dies  nur  die  Fortsetzung  einer  altenglischen  Hofsitte. 
Königin  Elisabeth  war  eine  grosse  Fächerfreundin  (allerdings  von  Straussen- 
fächern)  und  erhielt  regelmässig  Neujahrsfächer  geschenkt,  das  Einzige,  was 
ihrer  Meinung  nach  ein  Untertan  seiner  Souveränin  schenken  könne.  In  der 
Tat  schlägt  sie  im  dritten  Akte  von  „Graf  Essex“  diesen  Kavalier  mit  dem 
Fächer  ins  Gesicht.  Dies  ist  seither  der  berühmteste  Fächer  des  Theater- 
repertoires, bis  zu  Oskar  Wildes  „Lady  Windermere’s  Fan“.  Auch  Kaiserin 
Eugenie  konnte,  als  Königin  Viktoria  1855  die  Pariser  Ausstellung  besuchte, 
ihr  nichts  Geeigneteres  verehren,  als  einen  prächtigen  Fächer.  Einen  sehr 
schönen  Fächer  der  Kaiserin,  Geschenk  an  die  Fürstin  Pauline  Metternich- 
Sändor  („Frühstück  sur  1’ herbe  in  Fontainebleau“),  enthielt  die  jetzige  Wiener 
Ausstellung.  Gavarni  sagte  einmal:  „Was  Zeichnungen  betrifft,  habe  ich  nur 
einmal  eine  fast  erträgliche  gemacht,  und  zwar  einen  Fächer  für  die 
Kaiserin  Eugenie.“  Der  Vorrat  an  ausgezeichneten  alten  Fächern  ist 
übrigens,  in  Anbetracht  der  zahllosen,  die  gemacht  wurden,  ziemlich  gering. 
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Fächer  mit  Malerei:  Perlmuttergestell,  geschnitzt,  durchbrochen,  bemalt  und  vergoldet,  Louis  XV 

(Fürstin  Montenuovo-Kinsky) 


Da  der  Fächer  „das  Leichteste  auf  der  Welt“  ist,  ging  er  ebenso  massenhaft 
zugrunde,  als  er  entstand.  Wie  selten  sind  etwa  die  zierlichen,  durch- 
brochenen Empirefächerchen.  Man  muss  in  der  Tat  staunen,  dass  einzelne 
Exemplare  soviel  Glück  haben.  Madame  de  Sevigne  erwähnt  in  ihren  Briefen 
einen  Fächer,  auf  dem  Madame  Montespan  als  Venus  bei  der  Toilette 
dargestellt  ist,  und  dieser  gelangte  in  die  Sammlung  der  Gräfin  Duchätel, 
Gemahlin  des  ehemaligen  Botschafters  in  Wien. 

Das  zwanzigste  Jahrhundert  beginnt  für  den  Fächer  mit  der  hoch- 
interessanten, zu  wohltätigen  Zwecken  veranstalteten  Wiener  Ausstellung 
im  März  1903.  Unter  dem  Protektorate  der  Erzherzogin  Maria  Annunziata 
hatte  sich  ein  sehr  vornehmes  Komitee  gebildet,  das  in  den  prächtigen 
Louis  XVI-Salons  des  Palais  des  ungarischen  Ministeriums  nicht  weniger 
als  400  Fächer  und  300  Uhren,  von  176  Ausstellern,  vereinigte.  Dass 
namentlich  Hof  und  Adel  Schätze  dieser  Art  besitzen,  war  ja  bekannt,  aber 
ein  solcher  Überblick  wirkte  dennoch  überraschend.  Die  Fächer  gehörten 
durchweg  dem  XVII.  bis  XIX.  Jahrhundert  an  und  zwar  fast  ausschliesslich 
dem  gemalten  und  geschnitzten  Genre  von  Stab-  und  Faltfächern.  (Stab- 
oder Klappfächer  möchten  wir  die  „brises“,  Faltfächer  nur  die  „plisses“ 
nennen.)  Selbstverständlich  war  das  Meiste  französisch,  wie  ja  auch  auf  der 
Londoner  Ausstellung.  Besonders  schöne  Gruppen  sah  man  von  den  Erz- 
herzogen Ludwig  Viktor  und  Leopold  Salvator,  den  Erzherzoginnen  Marie 
Valerie,  Marie  Rainer,  Maria  Josefa  und  Maria  Theresia,  der  Grossherzogin 
von  Toscana,  der  Herzogin  von  Cumberland,  Fürstin  Metternich-Sändor, 
Frau  von  Raimann-Raimann,  Gräfin  Kinsky-Wilczek,  Mrs.  Störer,  Gemahlin 
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Fächer  mit  allegorischer  Malerei : Tag  und  Nacht,  Krieg  und  Frieden.  Elfenbeingestell,  durchbrochen,  geschnitzt 
und  vergoldet,  Louis  XV  (Gräfin  Podstatzky-Liechtenstein) 


des  amerikanischen  Botschafters,  ganze  Serien  vom  spanischen  Botschafter 
Sennor  Villa  Urrutia,  Gräfin  Zichy-Metternich  und  Frau  von  Auspitz-Artenegg. 
Wiederholt  wurde  man  an  die  grosse  Fächerfreundin,  Kaiserin  Maria 
Theresia,  erinnert.  Man  sah  zwei  ihrer  erwähnten  Geschenkfächer;  der 
eine,  mit  einer  Jagdszene,  war  überhaupt  einer  der  schönsten  (Markgräfin 
Pallavicini-Szechenyi),  der  andere  (Frau  v.  Raimann)  war  ein  Geschenk  der 
Kaiserin  an  Frau  v.  Raimann,  geborene  Baronin  Stifft  (Haut,  mit  zierlicher 
Malerei  von  kleinen  Guirlanden,  um  ein  Medaillon,  das  eine  kleine  Prinzessin 
im  Park  von  Schönbrunn  spielend  darstellt.)  An  diese  Zeit  erinnerte  auch 
ein  recht  geschickt  gemalter  Dilettantenfächer  mit  der  Szene  einer  Braut- 
werbung, um  die  Tochter  des  theresianischen  Geheimen  Rats  Franz 
Josef  Freiherrn  von  Toussaint  (f  1762).  Das  Vergnügen,  Fächer  zu  besitzen, 
paarte  sich  damals  mit  der  Lust,  Fächer  zu  malen.  Einer  der  ausgestellten 
Fächer  (Gräfin  Marie  Kinsky-Wilczek)  stellte  ein  Bauernfest  vor  und  war 
signiert:  „Votre  tres  humble  serviteur  et  frere  Josef  Pranten.“  Und  Gräfin 
Zichy-Metternich  stellte  einen  Fächer  aus,  der  signiert  war;  „Dessine  par 
M.  le  comte  F.  K.  (Franz  Khevenhüller)  1761.“ 

Die  Fächermalerei  konnte  man  bequem  durch  zwei  Jahrhunderte 
verfolgen,  wobei  freilich  manche  der  später  so  gebräuchlichen  Nachahmungen 
mit  unterlief.  Man  sah  zunächst  die  italienische  Grosszügigkeit  der  Zeit 
Ludwigs  XIV.,  den  historischen  Apparat  Lebruns  in  gediegenen  Bildern  wie 
„Die  Frau  des  Darius  vor  Alexander  dem  Grossen“  (Frau  Viktor  von 
Boschan),  wo  die  kräftige  Farbe  den  Ton  eines  Wandgemäldes  hat, 
„Schliessung  des  Janustempels“  (Gräfin  Baldine  Paar),  „Diana  und  ihre 
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Fächer  mit  Malerei:  Elfenbeingestell,  durchbrochen,  geschnitzt  und  bemalt,  Louis  XV.  (Frau  von  Auspitz) 


Gefährtinnen“  (Baronin  Poche),  „Rebekka  am  Brunnen“  (Frau  Fanny  von 
Dillmont).  Die  Herrschaften  fächelten  sich  mit  Historienbildern.  Wiederholt 
erscheint  der  Roi  Soleil  selbst,  in  mythologischer  Verkleidung;  so  mit  der 
Montespan  als  Aktäon  und  Diana,  signiert  J.  Lemoine  1733  (Sennor  Villa 
Urrutia),  oder  bei  einem  Gastmahl  der  Götter  (Baronin  Schloissnigg-Cavriani). 
Fünf  Fächer  aus  dieser  Zeit,  ganz  mit  hellfarbigen  Liebesallegorien  bemalt, 
gehören  der  Fürstin  Gabriele  Windisch-Grätz.  Das  Bild  als  solches  über- 
wiegt oft  so  sehr,  dass  das  Blatt  überhaupt  auf  jeden  anderen  Schmuck 
verzichtet,  die  Malerei  füllt  es  bis  an  den  Rand  aus.  So  unter  anderem  an 
einem  kleinen  Elfenbeinfächer  (die  strenge  Maintenon  zwang  den  koketten 
Fächer,  sich  zusammenzuziehen)  mit  einem  Gouter  im  Park  (Erzherzogin 
Marie  Valerie).  Oft  ist  es  eine  Unterlackmalerei  und  diese  nimmt  mit  dem 
Aufkommen  des  Vernis  Martin  noch  mehr  überhand.  Diese  eventails  brises 
mit  ihren  Malereien  unter  Lack,  die  dann  auch  viel  nachgeahmt  wurden, 
waren  namentlich  um  1740  ein  Gegenstand  eigener  Feinschmeckerei.  Die 
höchste  Vernis  Martin-Wut  hatte  etwa  15  Jahre  Spielraum.  Der  Lackierer 
Etienne  Martin  und  seine  Söhne  Guillaume,  Simon-Etienne,  Julien  und 
Robert  (1706  — 1765)  waren  in  ihrer  Weise  Weltbeherrscher.  Roberts  Sohn, 
Jean- Alexandre,  bedeckte  auch  die  Wände  Friedrichs  des  Grossen  in  Potsdam 
mit  seinen  Panneaux.  In  neuerer  Zeit  noch  werden  diese  Fächer  viel 
gefälscht  und  es  heisst  möglichst  alles  „derartige“  Vernis  Martin.  Oft  kann 
man  schon  durch  die  Nase  die  Fälschung  wahrnehmen,  da  die  Materialien 
jahrelang  einen  spezifischen  Geruch  behalten  und  „neu  riechen“.  Neuere 
Forscher  haben  stark  am  Martin’schen  Lorbeer  gepflückt  und  ihn  für  eigentlich 
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Fächer  mit  Malerei:  Perlmuttergestell,  durchbrochen,  mit  Malerei  unter  Lack  und  Golddekor,  Louis  XV. 

(Gräfin  Seldern) 


holländisch  erklärt.  Tatsächlich  haben  die  meisten  echten  Stücke  Bezie- 
hungen zu  Holland,  eine  Claude’sche  Landschaft  in  holländischer  Wieder- 
gabe oder  auch  eine  niederländische  Landschaft.  Selbst  wenn  die  Vorder- 
seite französisch  aussieht,  hat  die  Rückseite  oft  ein  niederländisches  Detail. 
Die  Ausstellung  enthielt  zahlreiche  schöne  Fächer  mit  Unterlackmalerei. 
Sie  bot  auch  ein  frappantes  Beispiel  für  die  Fabriksmässigkeit,  mit  der  in 
jenem  Fächerjahrhundert  die  Bilder  vervielfältigt  wurden.  So  kam  eine 
figurenreiche  Szene:  „Triumph  der  Athena“  wiederholt  vor,  das  eine  Mal 
(Gräfin  Marie  Trauttmansdorff)  in  kräftiger  historischer  Färbung,  das 
andere  Mal  (Frau  von  Gutmann- Wodian  er)  in  hellen  dekorativen  Tönen 
leicht  hingeschrieben,  und  zwar  im  Gegensinne,  also  offenbar  nach  einem 
Stich  des  Originalbildes  kopiert. 

Mit  dem  Rokoko  nimmt  der  Fächer  tatsächlich  die  Allüren  des 
„leichtesten  Dinges“  an.  Die  Schäferszenen,  Blindekuhspiele,  Tuschmedaillons 
stellen  sich  ein.  Namentlich  auch  erschöpft  sich  an  den  Gestellen  die 
schmückende  Phantasie  und  Handfertigkeit  der  gewandtesten  Arbeiter.  Die 
Elfenbein  Stäbe  sind,  unter  dem  Einflüsse  Chinas,  mit  mikroskopischer  Feinheit 
geschnitzt,  mit  Farben,  Gold  in  allen  Tönen,  Perlmutter  in  jeder  Irisfarbe 
aus-  und  eingelegt.  Manche  der  Gestelle,  die  man  hier  sah,  sind  an  ornamentaler 
Erfindung  und  dekorativem  Luxus  nur  mit  den  Stichblättern  der  japanischen 
D aim i o - S ch werter  zu  vergleichen.  Diese  Kleinkunst  wird  für  alle  Zeit 
klassisch  bleiben.  Auf  einem  holländischen  Fächer  der  Fürstin  Paar- 
Pallavicini  enthält  das  Gestell  eine  ländliche  Flachreliefszene  mit  Hirten, 
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Fächer  mit  Malerei  (Galeriefächer):  Elfenbeingestell,  geschnitzt,  Deutsch,  XVIII.  Jahrh.  (Frau  Luise  Giegl) 


sämtliche  Figuren  in  Gold,  während  das  Grün  der  Landschaft  einen  Fond 
von  grün  getonter  Perlmutter  bildet.  (Dieses  Färben  der  Perlmutter  ist  von 
einem  gewissen  Meyer  und  von  Dumont-Brasseaux  in  Andeville  zu  hoher 
Vollendung  gebracht  worden.)  Einer  der  Cumberland’schen  Fächer, 
Louis  XVI,  ist  ein  Wunderwerk  von  Gestelldekoration.  Die  Stäbe  sind 
lauter  leicht  reliefierte  Hermenpilaster  mit  Medaillonbildnissen,  minutiös 
geschnitzt,  graviert,  vergoldet  und  mit  Perlen  besetzt;  das  Blatt  enthält  eine 
musikalische  Szene.  Mitunter  illuminiert  man  die  Schnitzerei  blos  in  Farben 
unter  Lack,  vom  richtigen  Millefleursgeschmack  (Baronin  Bülow-Wend- 
hausen).  Mit  derZeit  stellen  sich  auch  die  kleinen  Scherze  der  Fächergestelle 
ein.  Eines,  im  Besitz  des  spanischen  Botschafters,  hat  geschlossen  die  Form 
einer  mit  Blumenguirlanden  umwundenen  Säule,  an  der  ein  Körbchen 
hängt.  Ein  anderes  (Gräfin  Zichy-Metternich)  enthält  nicht  nur  einen  der 
üblichen  Gucker  (Lorgnette),  sondern  auch  ein  Thermometer.  Die  Chinoi- 
serie  stellt  sich  ein,  europäische  Szenen  nehmen  eine  chinesische  Tournüre 
an  (Landgräfin  Therese  Fürstenberg),  die  Laubsäge  kommt  in  Rage  und 
filigraniert  das  Elfenbein  so  mikroskopisch,  dass  es  nachgerade  wie  ein 
Spitzenfächer  aussieht.  Ein  durchbrochener  Elfenbeinfächer  der  Gross- 
herzogin von  Toscana,  mit  zierlichen  figuralen  Szenen  auf  solchem  elfen- 
beinernen Spitzenfond  ist  das  letzte  Wort  in  dieser  Richtung.  Sehr  interes- 
sant war  eine  Anzahl  von  Porträtfächern,  wie  sie  namentlich  später  zu 
royalistischer  Demonstration  beliebt  wurden.  In  der  Suite  des  spanischen 
Botschafters  sah  man  sehr  hervorragende  Exemplare.  Ein  solcher  Fächer 
zeigte  an  den  Aussenstäben  die  Bildnisse  von  Ludwig  XVI  und  Marie 
Antoinette,  auf  den  Innenstäben  die  des  Grafen  und  der  Gräfin  von  Artois 
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Fächer  mit  Malerei:  „Picknick  nach  der  Jagd“.  Elfenbeingestell  mit  Malerei,  durchbrochene  Arbeit,  geschnitzt 
und  vergoldet,  Louis  XV.  (Gräfin  Ida  Mensdorff-Paar) 


und  der  Madame  Elisabeth,  sämtlich  unter  Glas  (das  im  XVIII.  Jahr- 
hundert oft  durch  Glimmerplättchen  und  später,  nachdem  Darcet  1820  die 
Gelatine  erfunden,  durch  diese  Substanz  ersetzt  wurde).  Ein  anderes 
Exemplar  zeigt  die  Hochzeit  Ludwigs  XVI.  und  Porträts  des  Dauphins  und 
der  Dauphine.  Ein  geschnitzter  Elfenbeinfächer  (Gräfin  Zichy-Metternich) 
ist  ein  Spezimen  des  politischen  F'ächers  und  zeigt  das  Miniaturporträt  Dom 
Pedros  von  Portugal,  mit  der  Umschrift:  „Viva  principe  regente  de  Portugal“. 
Auch  an  einem  Muster  des  sogenannten  spanischen  Kinderfächers  fehlte  es 
nicht;  der  spanische  Botschafter  stellte  eines  der  ersten  Exemplare  aus,  die 
gemacht  wurden  (mit  gemalter  Schäferszene).  Diese  Miniaturfächer  fanden 
in  der  Empirezeit  ihre  Fortsetzung  in  den  eventails  imperceptibles;  man  hatte 
damals,  so  heisst  es,  das  Erröten  bereits  verlernt,  brauchte  es  also  auch 
nicht  zu  verstecken. 

Das  Empire  bringt  namentlich  den  kleinen  Gaze-  oder  Seidenfächer  mit 
Pailletten  von  Stahl,  Kupfer  oder  Gold  auf.  Diese  Flinserlfächer  waren  damals 
in  allen  Händen  und  haben  schon  etwas  entschieden  Biedermaierisches.  Sehr 
pikante  Exemplare  solcher  Flitterstickerei  sah  man  aus  dem  Besitz  der  Frau 
Suess-Rath,  Frau  v.  Mittag-Mauthner,  Frau  v.  Raimann,  Baronin  Schloiss- 
nigg  u.  a.  Fräulein  Leontine  Marth  stellte  einen  Flitterfächer  aus,  der  Körners 
Braut,  Antonie  Adamberger,  gehört  hat.  Das  Metall  drängt  sich  überhaupt 
vor.  Ein  originelles  Metallgestell  aus  Reihen  von  kleinen  Ringen  trägt  ein 
Blatt  mit  Reliefs  im  Wedgwoodstil  (englisch,  Baronin  Schloissnigg).  Der 
keramische  Fächer!  Vereinigung  von  zwei  Zerbrechlichkeiten.  Ein  Fächer 
der  Frau  Suess-Rath  hatte  gar  ein  Blatt,  das  ein  aufgerolltes  Vasenbild, 
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Fächer  mit  Malerei:  „Zeus  und  Juno“.  Elfenbeingestell,  durchbrochen,  geschnitzt  und  bemalt,  Franzos. 

Louis  XV.  (Gräfin  Zichy-Metternich) 


rotfigurig  auf  schwarzem  Grunde,  sein  konnte.  Und  zwischen  diesen  kriege- 
rischen oder  antiquarischen  Neuerungen  versucht  noch  immer  der  fein  durch- 
brochene Elfenbeinfächer,  in  Empireformen,  weiterzuleben  (Erzherzog 
Ludwig  Viktor).  Man  nähert  sich  einem  Geschmack,  der  uns  altwienerisch 
berührt.  Mehrere  Fächer  der  Ausstellung,  auch  ältere,  hatten  ohnehin  unseren 
Lokalgeist.  Ein  sehr  interessanter  Wiener  Quodlibetfächer  (Gräfin  Wilczek) 
zeigt  ein  Durcheinander  von  Musikinstrumenten,  Spielzeug,  Theaterzetteln, 
deren  einer  das  Datum  1787  zu  lesen  gab,  u.  dergl.  Ein  noch  etwas  früherer 
(Frau  Luise  Giegl)  zeigt  das  ausführliche  Bild  eines  Malerateliers,  die  Wände 
mit  vielen  gerahmten  Gemälden  behängen,  unter  denen  man  mehrere  in  der 
kaiserlichen  Galerie  befindliche  erkennt.  Sehr  niedlich  waren  in  der  Ausstellung 
die  kleinen  Biedermaierfächer  aus  Horn,  Fischbein  oder  Walfischzahn.  Glatte 
Fischbeinspeichen,  durchaus  haarfein  durchbrochen  (Erzherzogin  Marie 
Valerie)  oder  mit  zwei  Streifen  vergoldeten  Filigranornaments  (Gräfin  Marie 
Waldstein),  etwa  noch  mit  einer  Reihe  zierlicher  bunter  Blumenguirlandchen, 
die  wie  am  Draht  gezogen  erscheinen  (Baronin  Schloissnigg,  Baronin  Busch- 
mann-Schöller),  erinnerten  an  die  Zeit  der  weissen  Mollkleidchen  und 
gekreuzten  Schuhbändchen.  Ein  echter  Biedermaierfächer  (Frau  Eberth)  zeigte 
ein  Quodlibet  aus  lauter  kleinen,  zierlichen  Blumenstücken.  So  schloss  sich 
der  ganze  Kreis  des  Fächerlebens  während  zweier  Jahrhunderte. 

Gehen  wir  nun  zu  den  Uhren  über.  Dass  es  in  Wien  an  Uhrenlieb- 
habern nicht  fehlt,  weiss  jeder,  der  sie  mittags  „Am  Hof“  gesehen  hat,  in 
jeder  Hand  etliche  Uhren,  um  das  am  bürgerlichen  Zeughause  gegebene 
Mittagszeichen  zu  erwarten  und  sie  damit  zu  vergleichen.  Das  sind  freilich 
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Fächer  mit  Malerei : „Die  Stände“.  Elfenbeingestell,  durchbrochen,  geschnitzt  und  bemalt,  Franzos.  Louis  XVI. 

(Gräfin  Wilczek) 


die  Freunde  der  Präzisionsuhren.  Ihre  Welt  fängt  bei  Glashütte  an  und 
endet  bei  Genf,  dem  Mekka,  dem  sie  sich  beim  Beten  zuwenden.  Die  Uhr 
als  exakte  Maschine,  als  Mikrometer  der  Zeit,  ist  noch  immer  eine  Genferin. 
Dort  finden  alljährlich  die  internationalen  Reglagenkonkurrenzen  statt,  bei 
denen  in  den  letzten  Jahren  die  Firma  Vacheron  & Constantin  (jezt  natürlich 
Aktiengesellschaft)  die  besten  Resultate  aufzuweisen  hatte.  Auch  die  Firma 
Patek,  Philippe  & Cie.,  vor  etwa  hundert  Jahren  als  Patek  & Czapek  gegrün- 
det — die  Namen  deuten  in  unsere  nächste  Nähe  — steht  in  dieser  Hinsicht 
mit  voran.  Auch  die  kostbaren  englischen  Taschenuhren  unserer  Zeit  sind 
eigentlich  Genfer  Uhren,  aber  anderswo  „domiziliert“.  Welche  Fortschritte 
seit  den  Jugendtagen  unserer  älteren  Hof-Uhrmacher,  die  als  Jünglinge  die 
Zähne  der  Zahnräder  noch  mit  der  Hand  „wälzen“  mussten,  weil  die  Wälz- 
maschine noch  nicht  erfunden  war!  Diese  modernen  Uhren,  die  vor  allem 
Zeitmesser  sein  wollen,  haben  auch  ihre  eigene  Ästhetik,  die  gerade  in  unserer 
Zeit  der  idealen  Gebrauchskunst  an  Interesse  gewonnen  hat.  Sie  sind  wahre 
Muster  der  Zweckschönheit,  wie  „das  Zweirad  und  das  chirurgische  Instru- 
ment“, — - so  lautet  ja  der  klassisch  gewordene  Vergleich.  Auch  diese  Schönheit 
hat  sich  mit  der  Zeit  in  ihr  Gegenteil  verkehrt.  Die  Körperhaftigkeit  der 
eiförmigen  Uhren  (die  Ausstellung  zeigte  wahre  Kabinettstücke  dieses  Typus, 
so  das  Nürnberger  Ei  aus  dem  Besitz  des  Erzherzogs  Ludwig  Viktor,  oder 
die  nussförmige  Uhr  von  Desarts  in  Genf  der  Baronin  Franziska  Widmann) 
ist  von  der  Bildfläche  verschwunden.  Die  dicke  Spindeluhr,  die  seit  1658  ihre 
150  Jahre  der  Blüte  gehabt  hat,  mit  den  reizend  ornamentierten  Spindel- 
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Fächer  mit  Malerei  und  bunten  Strohauflagen  in  chinesischer  Art.  Elfenbeingestell,  geschnitzt,  mit  Golddekor, 

Louis  XVI.  (Exzellenz  Villa  d’Urrutia) 


kloben,  die  heutzutage  als  Brustnadeln  und  Manschettenknöpfe  verwertet 
werden  (eine  ganze  Sammlung  derselben  hatte  Herr  Karl  Gross  ausgestellt), 
dieser  silberne  Konfirmations-,, Zwiebel“  unserer  Kindheit  ist  denn  doch  im 
Laufe  des  vorigen  Jahrhunderts  den  flacheren  Formen  der  (schon  1720 
erfundenen)  Zylinderuhr  gewichen.  So  langsam  geht  der  Zeitmesser  hinter 
seiner  Zeit  her.  Als  der  Grossvater  die  Grossmutter  nahm,  verehrte  er  ihr 
eine  Zylinderuhr,  vermutlich  königsblau  emailliert  und  mit  goldenen  Sternchen 
pikiert  oder  mit  Brillanten  besetzt  (reizende  Exemplare  der  Erzherzogin 
Marie  Therese,  von  Magnan  in  Paris,  der  Prinzessin  Margarete  von  Toscana, 
von  Adamson  und  Millenet  in  Paris,  mit  Brillanten-Monogramm  u.  a.  m.). 
Die  Ankeruhr  wurde  wieder  fleischiger,  aber  in  allerjüngster  Zeit  hat  der 
englische  Geschmack  sich  wieder  der  flachsten  Flachheit  zugewendet,  in 
den  letztmodernen,  spiegelglatt  polierten  „Frackuhren“,  die  in  der  knappsten 
Tasche  nicht  bauschen.  Das  ist  der  Rekord  der  Flachheit,  wie  ihn  nach- 
gerade auch  das  englische  Federmesser  mit  silberner  Schale  erreicht  hat. 
Neben  diesen  Typen  behaupten  sich  freilich  auch  eine  Menge  Outsider- 
formen, die  schon  in  den  hyperdemokratischen  Waterburysmus  münden. 
Die  Plebejeruhr  hat  sich  eine  Stelle  an  der  Sonne  erobert  und  ist  bis  in  hohe 
Klassen  vorgedrungen.  Fürst  Bismarck  erwähnt  in  den  Briefen  an  seine 
Gattin  seine  schwarze  Holzuhr,  die  sein  Sohn  Herbert  in  den  Schlachten  bei 
Metz  getragen  hatte  und  die  von  einem  Streifschuss  so  getroffen  wurde,  dass 
die  Verwundung  des  Trägers  eine  leichte  blieb.  Friedrich  der  Grosse  ver- 
dankte sein  Leben  dem  Umstande,  dass  er  Tabak  schnupfte;  die  Dose  in  seiner 
Westentasche  hielt  bei  Kolin  eine  Kugel  auf,  die  ihn  sonst  durchbohrt  hätte. 
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Fächer  mit  Malerei:  „Herkules  und  Dejanira“.  Elfenbeingestell,  geschnitzt,  mit  Golddekor,  zweite  Hälfte  des 

XVIII.  Jahrhunderts  (Gräfin  Szechenyi-Herberstein) 


Die  technische  Seite  der  Uhr  interessiert  manchen  Wiener  Sammler  aus- 
nehmend. Man  lese  die  Novelle  „Lotti  die  Uhrmacherin“  unserer  Ebner- 
Eschenbach,  wo  die  fachmännische  Schilderung  der  seltenen  Uhrwerke 
mehrere  Druckbogen  ausmacht.  Eine  so  uhrmacherisch  geschriebene  Novelle 
kann  natürlich  nur  von  einer  passionierten  Sammlerin  verfasst  sein.  In  der 
Tat  ist  die  Sammlung  der  Baronin  ganz  hervorragend.  Man  sieht  sie  auch  im 
Hintergründe  ihres  hübschen  Interieur- Porträts  von  Julius  Schmid  in  einem 
Wandschranke  schimmern.  Auf  der  Ausstellung  war  sie  leider  nicht  ver- 
treten. Auch  die  bedeutende  Uhrensammlung  des  Herrn  Alexander  Scharf 
fehlte.  Recht  lehrreich  war  die  Sammlung  des  Herrn  Karl  Förster,  die 
Exemplare  von  1700  bis  1830  enthielt.  Man  sah  da  unter  anderem  Wiener 
Spindeluhren,  mit  Emailbildchen  auf  der  Platte  des  Klobens,  eine  Taschen- 
uhr auf  Pendelgang,  auch  im  Liegen  gehend,  eine  Uhr  mit  der  Gravierung 
eines  Luftballons  (sie  erinnerte  an  die  allgegenwärtigen  Luftballonfächer  der 
M ontgolfier-Zeit),  eine  altwiener  sogenannte  Aposteluhr  mit  zwölf  Miniatur- 
porträts. Ein  sehr  schöner  Breguet  zeigte  auf  der  Vorderseite  vier  Email- 
schildchen, zum  Teil  mit  figürlichen  Darstellungen,  das  Werk  hatte  ein  eigenes 
rundes  Türlein,  worauf  eine  Rokokodame  in  Email  dargestellt  war,  das 
durchbrochene  und  ziselierte  Zifferblatt  zeigte  einen  Kreis  von  zwölf  winzigen 
Porträtmedaillons  und  der  Deckel  das  Emailbild  eines  Generals.  Zwei  prächtige 
Porträtuhren  hatten  ein  eminent  österreichisches  Interesse.  Die  eine,  mit 
dem  Emailbildnis  des  Erzherzogs  Karl,  war  ein  Geschenk  desselben,  nach 
dem  Tage  von  Aspern,  an  den  Grafen  Würben.  Die  andere  ein  Geschenk 
des  Kaisers  Franz  Joseph  an  den  Feldmarschall  Grafen  Radetzky,  mit  dessen 
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Porträt,  schon  mit  dem  von  Kaiser  Ferdinand  erhaltenen  Grosskreuz,  während 
der  eine  Deckel  das  grosse  Wappen  des  Spenders,  und  zwar  noch  das  erz- 
herzogliche, in  Email  zeigte.  Solche  Sammlungen  von  Professionals,  wenn 
auch  weniger  ansehnlich,  waren  noch  die  erwähnten  Uhrwerke  von 
Alexander  Gross  und  die  des  Goldschmieds  Braun.  Herr  Gross  zeigte  auch 
eine  japanische  Wanduhr,  etwa  zwei  Fuss  hoch,  an  der  das  fallende  Gewicht 
die  25,  durch  eine  senkrechte  Reihe  von  Messingschildchen  bezeichneten 
Stunden  anzeigte.  Interessante  japanische  Uhren  fanden  sich  auch  in  der 
ansehnlichen  Sammlung  des  Herrn  Bernhard  Rosenfeld,  etwa  130  Stück 
verschiedenster  Art. 

Die  eigentlichen  Glanzstücke  von  Uhren  prangten  allerdings  nicht  bei  den 
Sammlern  von  Beruf,  wie  man  sie  nennen  darf,  sondern  in  gewissen  vor- 
nehmen Händen,  in  denen  sich  unter  anderen  Schätzen  auch  solche 
zusammenfinden.  Eine  Vitrine  mit  Uhren  der  Grossherzogin  von  Toscana 
erregte  die  grösste  Bewunderung.  Das  Kapitalstück  darin  war  eine 
Taschenuhr  von  vor  1650  mit  der  Gravierung  „Jean  Barbaret,  Paris“,  innen 
und  aussen  mit  meisterhaften  Emailbildern  geschmückt.  Das  Zifferblatt  zeigt 
die  Heimsuchung  Mariens,  die  inneren  Deckel  die  Verkündigung  an  die 
Hirten  und  die  Flucht  nach  Egypten,  die  äusseren  die  Anbetung  der  Hirten 
und  die  Anbetung  der  heiligen  drei  Könige.  Aus  gleichem  Besitz  sah  man 
unter  anderen  auserlesenen  Stücken  zwei  Pariser  Blindenuhren,  die  eine  von 
Breguet  in  blauem  Email  mit  einem  brillantenbesetzten  Pfeil  als  Zeiger,  die 
andere  von  Lepine,  am  Umfang  mit  zwölf  Knöpfchen  besetzt,  an  denen  der 
Blinde  die  Stunde  abtasten  kann.  Neben  anderen  Pariser,  Genfer  und 
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Londoner  (Rieh.  Wildler)  Bijouuhren  machte  sich  eine  Dresdener  Uhr  von 
Freres  Peschei  (Mitte  XVIII.  Jahrhundert)  mit  Emailbild  der  heiligen  Familie 
geltend.  Von  zwei  mächtigen  silbernen  Wagenuhren  (sogenannten  Berliner- 
uhren, richtiger  wohl  Berlinenuhren)  war  die  eine  von  Mackwick,  London, 
Ende  XVII.  Jahrhunderts,  die  andere  von  Benedikt  Friedenfelder  in  Friedberg, 
Ende  XVII.  Jahrhunderts,  mit  einer  Kampfszene  aus  den  Türkenkriegen, 
Schlagwerk,  Wecker,  Repetieruhr  und  Kalender,  das  Gehäuse  mit  Schlangen- 
haut überzogen.  Hier  sah  man  auch  mehrere  sehr  besondere  Uhren  des 
Erzherzogs  Ludwig  Viktor,  darunter  eine  kostbare  Kreuzuhr,  wie  sie  Prälaten 
um  den  Hals  zu  tragen  pflegten,  aus  La  Chaux  de  Fonds,  mit  fünf 
Ührchen,  für  Stunde,  Monat  und  Tag  eingerichtet,  und  eine  achteckige  Uhr 
mit  Rauchtopasgehäuse  und  Emailschmuck  (XVII.  Jahrhundert).  Die 
Uhrenpassion  des  XVIII.  Jahrhunderts  spiegelte  sich  in  der  Ausstellung  mit 
aller  wünschenswerten  Deutlichkeit  ab.  Alle  zierenden  Künste  zeigten  sich 
beflissen,  zur  Eigenart  dieser  Kleinode  beizusteuern.  Da  lagen  manche 
Luxusuhren  der  späteren  Ludwigszeiten  noch  tadellos  erhalten  in  ihren  alten 
Etuis,  mit  ihren  reichen  Chatelainen,  an  den  obligaten  drei  Ketten 
der  Uhrschlüssel  und  zwei  Petschaften.  (So  die  englische  der  Fürstin 
Kinsky,  an  drei  Ketten,  die  kompletten  Garnituren  der  Baronin  Rosenfeld- 
Bruckenthal,  der  Gräfin  Szechenyi-Hoyos.)  Hier  eine  Gruppe  der  Fürstin 
Kinsky:  eine  reizende  englische  Hubertusuhr  (Thomson  in  London)  mit 
goldener  Reliefdarstellung,  eine  goldene  Uhr  mit  Brillantenpfeil  als  Zeiger  und 
eine  von  Le  Roy  in  Porzellangehäuse.  Dort  drei  hervorragende  Uhren  des 
Fürsten  Schwarzenberg:  eine  köstliche  Empireuhr  (Guidon  Remond)  an 
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einer  Originalmasche  mit  Stahlperlenstickerei,  daneben  eine  im  Krystall- 
gehäuse  (von  Dutertre),  mit  grossem  Brillantenmonogramm  des  Fürsten 
Adam  Franz  von  Liechtenstein,  die  dritte  im  goldschimmernden  Porzellan- 
gehäuse (Freres  Naumann,  Dresden).  Andere  haben  automatische  Glocken- 
figuren, wie  der  Uhrturm  in  Venedig,  welche  die  Stunde  schlagen;  an  einer 
Uhr  des  Herrn  Franz  Oermer  sind  sie  besonders  schön  in  verschieden- 
farbigem Gold  gearbeitet,  sehr  schön  auch  an  einem  Exemplar  der  Gräfin 
Marie  Waldstein.  Oder  die  echte  Perle  tritt  als  Schmuck  auf,  gibt  dem  ganzen 
Gehäuse  eine  Muschelform  und  arrangiert  sich  auf  dieser  in  dichten  aus- 
strahlenden Reihen  oder  sonstwie  (Fürstin  Palffy,  Gräfin  Harrach,  Frau 
F.  Reinelt).  Sehr  originelle  Uhren  sah  man  von  Herrn  v.  Wischnitz-Naszöd 
(eine  von  1625),  eine  reizende  englische  von  Prinzessin  Essi  Fürstenberg, 
eine  Skeletuhr  mit  sichtbarem  Werk  von  Baronin  Helfert,  eine  bizarre  stern- 
förmige von  Herrn  Louis  v.  Boschan,  aus  demselben  Besitz  eine  Reiseuhr 
von  L.  Hofmann  in  Tyrnau,  welcher  unerwartete  Uhrenort  auch  auf  einer 
Reiseuhr  der  Prinzessin  Rosa  Thurn  und  Taxis  vorkommt.  Eine  astrono- 
mische Uhr  der  Fürstin  Kinsky  hat  ein  reich  durchbrochenes,  vergoldetes 
Gehäuse,  so  gross,  dass  man  sie  für  eine  Wärmflasche  halten  möchte.  Die 
Varianten  gehen  herab  bis  zur  Spieldosenuhr  (Dr.  Seligmann,  Baronin 
Pfungen)  und  zur  Küchenuhr  der  Gräfin  Hoyos-Sprinzenstein,  deren 
Urgrosstante  sie  von  Marie  Luise  zum  Geschenk  erhielt.  Natürlich  ist  das 
keine  gewöhnliche  Küchenuhr,  vielmehr  eine  jener  reizenden  Spielzeug- 
küchen, die  man  im  XVIII.  Jahrhundert  aus  Glas  und  Goldbronze  baute,  mit 
bunten  Porzellanblümchen  besteckte  und  mit  Porzellanfigürchen  bevölkerte. 
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Im  grossen  wurde  dann  daraus  eine  „kalte  Küche“,  wie  man  sie  im  Schloss- 
park zu  Weimar  sieht,  mit  allen  erdenklichen  Braten,  Torten,  dressierten 
Fischen  und  bunten  Aufläufen  in  naturwahr  gefärbtem  Steingut.  Die  hier 
ausgestellte  Miniaturküche  weist  unter  all  den  Kasserolen,  Töpfen  und 
Hühnern  sogar  einen  Amor  aus  Porzellan  auf.  Um  den  jetzigen  Wert  eines 
solchen  Kuriosums  zu  kennzeichnen,  sei  erwähnt,  dass  kürzlich  in  Paris,  bei 
der  Vente  Madame  C.  Lelong,  ein  „jouet  Simulant  une  cuisine,  ä bronze  dore, 
ä rocailles,  figurines  en  ancienne  porcelaine  de  Saxe“  um  nicht  weniger  als 
16.200  Francs  verkauft  wurde. 

Ein  eigenes  interessantes  Kapitel  ist  das  derPendule,  dieses  französischen 
Lieblingsmöbels  im  XVIII.  Jahrhundert,  wie  schon  der  Bezeichnung  „Salle 
de  la  pendule“  im  Versailler  Schloss  zu  entnehmen  ist.  Ein  eigener  Pendulen- 
geist,  eine  Pendulenphantasie  brachte  damals  eine  Pendulenkunst  zuwege; 
aber  auch  in  unserer  Zeit  blieb  die  französische  Pendule  ein  Ding  sui  generis, 
das  seine  Privilegien  geniesst.  So  sieht  man  im  prächtigen  Mausoleum  des 
Sultans  Abdul-Aziz  zu  Konstantinopel  neben  den  sultanischen  Sarkophagen 
zwei  prächtigeKolossalpendulen  aufgestellt,  die  der  Grossherr  von  Napoleon  III. 
zum  Geschenk  bekommen  hatte.  In  der  Ausstellung  sah  man  ganz  klassische 
Stücke  dieser  Art.  So  vor  allem  die  Pariser  Goldbronzependule  der  Erz- 
herzogin Isabella  (ehemals  Erzherzog  Albrecht),  aus  der  Empirezeit,  mit  der 
Diane  chasseresse  auf  dem  von  zwei  Hirschen  gezogenen  Wagen.  Gerade 
das  Empire  und  die  Biedermaierzeit  waren  in  der  naiven  Schlauheit,  mit  der 
sie  Motive  für  solche  Darstellungen  fanden,  unerschöpflich.  Eine  spätere, 
superkluge  Zeit  nannte  alles  derartige  in  Bausch  und  Bogen  abgeschmackt. 
Eine  Wiener  Alabasterpendule,  von  Kaufmann  (Frau  Henriette  Kerpel),  ist 


29 


214 


Fächer  mit  Malerei.  Elfenbeingestell,  durchbrochene  Arbeit,  um  1800  (Frau  Schrabetz) 


schon  seit  der  Kongressausstellung  berühmt.  Eine  schöne  junge  Dame  in 
antiker  Tracht,  auf  antikem  Sessel  sitzend,  liest  beim  Scheine  einer  antiken 
Lampe  den  Wiener  Almanach  auf  das  Jahr  1824.  Eine  graziösere  Bieder- 
maierin kann  man  sich  gar  nicht  recht  vorstellen.  Nur  noch  eine  Standuhr, 
französisch,  Goldbronze,  machte  auf  der  jetzigen  Ausstellung  eben  solches 
Furore.  Sie  stellt  eine  Bibliothek  mit  vielen  grossen  und  kleinen  Büchern  vor, 
in  der  Mittelnische  steht  auf  hohem  Sockel  eine  antike  Büste  und  vorne 
sitzt  lesend  eine  reizende  Dame,  vermutlich  die  „astronomische  Wissenschaft“, 
da  das  Ganze  durch  einen  besternten  Himmelsglobus  gekrönt  ist  (Herr 
Zdenko  Maresch).  Die  Reihe  der  Standuhren  begann  übrigens  in  der  Aus- 
stellung schon  sehr  früh.  Eine  deutsche  aus  dem  XVI.  Jahrhundert  (Prof.  v. 
Angeli)  ist  ein  ganzer  viereckiger  Uhrturm  aus  Bronze,  mit  einem  Hahn  oben, 
der  einst  vermutlich  allerlei  Hahnenkünste  zu  treiben  wusste.  Aus  der  Mitte 
des  XVIII.  Jahrhunderts  stammt  eine  Uhr  mit  Chronos  und  Herakles  (Prof. 
Karl  Waschmann),  von  Johann  Georg  Schmalzer  in  Wien;  ein  Rokokogebilde 
in  vergoldetem  Holze,  oben  mit  einer  strahlenden  Sonne  und  allerlei  kugel- 
runden Weltkörpern,  halb  Hochaltar,  halb  Planetarium.  Noch  andere  Wiener 
Standuhren  folgen.  Palisanderuhr,  Rokoko  (Luis  v.  Boschan).  Zwei  Satyrn 
rechts  und  links  als  Träger,  Bronze,  Empire  (Gräfin  Johanna  v.  Pergen). 
Amor  spitzt  den  Pfeil  an  einem  Schleifstein,  dessen  Pedal  er  tritt,  Empire 
(Frl.  Dlouhy).  Wiener  Porzellan,  weiss  mit  Gold,  zwei  Kindln  dabei,  Ende 
XVIII.  Jahrhunderts  (Frau  v.  Herrdegen).  Dreifussartige  Standuhr,  Bronze, 
mit  drehbaren  Ziffern  und  fixem  Zeiger,  Empire  (Baronin  Ernst  Herring). 
Kleine  Standuhr  in  Würfelform,  mit  Ornamenten  in  Goldbronze,  von  Josef 
Kopp,  Wien  (Professor  v.  Angeli).  Mahagonistanduhr  in  Lyraform,  die  Uhr 
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an  zwei  Saiten  hängend,  Biedermaier  (Frau  Luise  Obermüllner).  Standuhr 
in  Kupfer,  versilbert  und  farbig  gehalten,  die  geschweiften  Flächen  ganz  mit 
getriebenen  Blümchen  bedeckt,  Wien  um  1830  (Professor  v.  Angeli).  Manch- 
mal ist  der  Einfall  schon  allzu  kraus.  Einmal  lehnt  an  der  Uhr  ein  Türke  und 
hält  eine  Standarte,  auf  der  sich  eine  Weltkugel  befindet,  an  der  ein  Affe 
die  Stunde  zeigt.  Einmal  fährt  Amor  spazieren  und  als  Wagengaul  dient 
ihm  Pegasus  (Frau  v.  Klepsch-Roden).  Einmal  tragen  Atlanten  einen  gläsernen 
Himmelsglobus,  der  den  Erdglobus  und  das  Zifferblatt  enthält  (Frau  v. 
Polzer-Pasetti).  Zu  den  hübschesten  Empiresächelchen  gehört  eine  Stock- 
uhr in  Goldbronze,  als  Kahn,  in  dem  eine  junge  Dame  von  Amor  entlang 
gesteuert  wird;  das  lustig  geschwellte  Segel  enthält  die  Uhr  (Frau  v.  Mündel- 
Feldberg). 

Zu  den  Kuriosa  gehörte  eine  grosse  magnetische  Uhr  des  Herrn  Kaserer. 
Saturn  schwebt  in  der  Luft,  mit  einer  Sense  in  jeder  Hand.  Unter  ihm  ein 
horizontales  Zifferblatt,  vor  ihm  ein  Ziffernkreis  am  Äquator  der  Weltkugel. 
Durch  einen  Magneten  angezogen  und  abgestossen,  zeigt  er  abwechselnd  mit 
der  einen  Sensenspitze  unten,  mit  der  anderen  oben  die  Stunde.  Schliesslich 
ist  eine  sehr  bemerkenswerte  automatische  Uhr  des  Wiener  Uhren- 
mechanikers Brendel  (um  1814)  zu  erwähnen,  die  als  Ruine  von  Sektionsrat 
Reiter  aufgestöbert  und  vom  Uhrmacher  A.  Weinberger  nach  lang- 
wierigem Studium  wieder  in  stand  gesetzt  wurde.  Brendel  war 
jedenfalls  ein  originelles  mechanisches  Talent,  er  arbeitete  nur  ein- 
zelne, besonders  ausspintisierte  Stücke  und  soll  nach  dem  Kongress 
mit  den  Franzosen  nach  Paris  gegangen  sein.  Die  ausgestellte  Uhr  zieht 
sich  automatisch  auf  und  hat  einen  ganz  kurzen  Pendel,  mit  dem  sie  aber 
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den  richtigen  Sekundenschlag  herausbringt.  Rechts  und  links  erheben  sich 
zwei  Ständer  mit  60  Minutenstrichen,  beziehungsweise  12  Stundenstrichen; 
wenn  die  Zeiger  die  Ziffer  60,  beziehungsweise  12  erreicht  haben,  fallen  sie 
von  selbst  wieder  auf  Null  herab.  Überhaupt  weist  das  Werk  eine  Menge 
origineller  Züge  auf,  so  dass  der  Rekonstrukteur  sich  erst  mühsam  in  den 
Gedankengang  des  Konstrukteurs  hineinarbeiten  musste,  dem  eine  Art 
Perpetuum  mobile  vorgeschwebt  zu  haben  scheint.  Die  beiden  Ständer 
zeigen  den  Empirestil,  der  offenbar  später  hinzugefügte  Sockel  ist  nach- 
geahmtes Rokoko.  Wir  haben  diese  Objekte  absichtlich  mit  einiger 
Genauigkeit  skizziert,  da  eine  solche  Ausstellung  selten  wiederkehrt  und  bei 
der  Kürze  ihrer  Dauer,  etwas  über  eine  Woche,  auch  kein  Katalog  anzu- 
fertigen war.  Das  Interesse,  das  sie  in  den  gebildeten  Kreisen  erregte,  war 
ungewöhnlich,  die  Salons  waren  immer  überfüllt  und  schliesslich  mussten 
noch  einige  Schautage  zugegeben  werden. 


AUS  DEM  WIENER  KUNSTLEBEN  b»  VON 
LUDWIG  HEVESI-WIEN 

DIE  MILCHTRINKHALLE  DER  STADT  WIEN.  Der  erweiterte  Stadt- 
park  belebt  sich  immer  mehr.  Der  regulierte  Wienfluss  bietet  Anlass  zu  Terras- 
sierungen, Wandelbahnen,  Auf-  und  Abgängen,  grünen  Böschungen,  Futtermauern  mit 
Nischen,  in  denen  blaue  Vasen  stehen,  auch  zu  steinernen  Einfassungen,  in  deren 
Geländern  man  zwar  Bruchstücke  aus  den  Brüstungen  der  Elisabethbrücke  und  ältere 
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(Frau  von  Raimann-Raimann) 


Docken  anderweitiger  Provenienz  verwertet  findet,  die  aber  doch  einen  gewissen  modernen 
Zug  haben.  Es  ist  der  Zug  der  Zeit,  dem  auch  Oberbaurat  Ohmann,  sonst  ein  Meister  der 
Spätrenaissance,  Rechnung  trägt.  An  diesem  regulierten  Wiengestade,  und  zwar  dem 
jenseitigen,  dem  eisernen  Kiosk  gegenüber,  ist  nun  von  Ohmann  und  Hackhofer  ein 
reizender,  ganz  und  gar  moderner  Pavillon  als  Milchtrinkhalle  der  Stadt  Wien  erbaut 
worden  und  rasch  populär  geworden.  Weisser  Putz,  mit  etwas  Laubornament  in  Mörtel- 
schnitt, mit  grünen  Spalieren  und  grünem  Holzwerk,  das  sich  kecke  gelbe  Lichter  aufsetzt. 
Gegen  die  Wien  hin  ein  Balkon  mit  grosser  Orchesternische,  für  die  Eisläufer  des  Winters, 
am  Eisengitter  desselben  bei  aller  Sezessionistik  das  unleugbare  GW  der  Gemeinde  Wien 
und  über  der  Nische  in  Mörtelschnitt  ornamentale  Notenschrift,  die  ersten  Takte  der 
„schönen  blauen  Donau“.  Gegen  den  Kinderpark  hin  eine  grosse  halbrunde  Milch- 
terrasse mit  grün-  und  gelben  Holzpfosten  jetziger  Art,  auch  mit  grünen  Sesseln,  worauf 
gelbe  Rosen  patroniert  sind,  und  über  dem  Ganzen  ein  hohes  Mansardendach  mit  lustigen 
Rauchfängen  und  einem  Belvedere.  Das  Innere  eine  Bauernstube,  auf  die  buntgeblümte 
Schwarz  wälderuhr  über  dem  Buffet  gestimmt,  aber  ganz  erzmodern  durchgeführt,  mit  grünem 
Getäfel,  dessen  modische  Fladerung  sich  einst  kein  Fladerer  hätte  träumen  lassen,  und 
mit  bunt  aufpatronierten  Blumenstücken  auf  dem  weissen  Grunde  der  oberen  Füllungen, 
mit  neuartigen  Beleuchtungskörpern,  Vorhängen  an  Metallstäben  u.  s.  w.  Das  Ganze  ist 
ungemein  appetitlich  und  mit  grosser  Sorgfalt  bis  ins  Einzelnste  durchstilisiert.  Vor  vier 
Jahren  hätte  man  das  noch  Papageienhaus  gescholten  und  für  Pflicht  aller  Wohlerzogenen 
erachtet,  sich  demonstrativ  die  Seiten  zu  halten. 

Hugo  charlemont.  Im  Salon  Pisko  hat  Hugo  Charlemont  eine  gar  freund- 
liche Ausstellung  von  98  Bildern  veranstaltet.  Landschaften,  Interieurs,  Stilleben, 
auch  ein  paar  Studienköpfe;  Öl,  Aquarell,  Pastell,  auch  neueste  Raffaellifarben,  die  sich  in 
seiner  Hand  tatsächlich  bewähren.  Charlemont  ist  noch  einer  aus  der  harmloseren  Zeit 
Schindlers,  Darnauts  und  Jetteis,  als  die  Landschaft  ein  lyrisches  Gedicht  und  nicht  eine 
lineare  Formel  oder  ein  Problem  aus  der  Spektralanalyse  war.  Es  war  die  dem  Wiener 
Naturell  kongenialste  Landschaft,  die  den  Eindruck  machte,  als  habe  der  Maler  sich,  wie 
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Fächer  mit  Malerei:  „Jagdfrühstück  in  Fontainebleau  zur  Zeit  des  zweiten  Kaiserreiches.“  Perlmuttergestell  mit 
figürlichem  und  ornamentalem  Golddekor  (Fürstin  Pauline  Metternich-Sändor) 


Schindler  ja  wirklich  tat,  bei  seiner  Arbeit  Schuberts  „Wanderer“  vorgedudelt.  Der 
besondere  Charakterzug  Charlemonts  ist  die  Neigung  zum  Stilleben.  Seine  grossen  Frucht- 
stücke aus  früher  Zeit  (das  schönste  im  Besitze  des  Herrn  Philipp  v.  Schoeller)  sind  noch 
in  gutem  Gedächtnis,  desgleichen  seine  unterschiedlichen  Schmiede-  und  Schlosserwerk- 
stätten, an  deren  Wänden  all  das  mannigfaltige  stählerne  Handwerkszeug  wie  lauter  Schmuck- 
sachen im  Sonnenflimmer  aufgehängt  ist.  Eine  solche  Schmiede  wurde  soeben  für  die 
kaiserliche  Galerie  erworben.  Auch  die  älteren  Interieurs  bei  Fürstin  Metternich-Sändor 
(natürlich  mit  dem  berühmten  Choiseul’schen  Schreibtisch)  und  Dr.  Ludwig  von  Mautner- 
Markhof  zeigen  diese  Freude  am  Mikrokosmos  und  das  Handtalent  zu  seiner  sauberen 
positiven  Darstellung.  Man  weiss,  dass  gerade  diese  Eigenschaften  Charlemont  zu  einem  wert- 
vollen Illustrator  des  Werkes  „Die  österreichisch-ungarische  Monarchie“  gemacht  haben. 
Sein  „Inneres  der  Moschee  zu  Foca“,  der  ältesten  in  Bosnien,  mit  dem  prächtigen,  vom 
Kaiser  gespendeten  Fussbodenteppich,  ist  in  dieser  zierlich-sachlichen  Weise  gemalt.  In 
der  Landschaft  werden  später  seine  Allüren  freier.  Er  liebt  es,  sich  in  eine  gewisse 
Gegend  ganz  einzuleben.  Seine  Naturszenen  aus  dem  Thurn  und  Taxis’schen  Wildpark  zu 
Mcell,  bei  Nimburg  in  Böhmen  („Schlangentümpel“),  von  der  birkenumsäumten  Land- 
strasse zu  Trzynietz  (Besitzung  des  Erzherzogs  Friedrich  in  Schlesien)  und  in  letzterer 
Zeit  aus  dem  Spreewald  und  dem  Ostseebade  Misdroy  zeigen  diese  Vertiefung  in  das 
intime  Sein  der  Natur.  Am  meisten  haben  kürzlich  die  Szenen  aus  dem  wendischen  Lande 
des  Spreewaldes  angezogen,  diese  wässerige  Wiesenwelt,  mit  den  „Fliessen“  (Wiesen- 
flüssen), auf  denen  das  Leben  sich  im  Kahn  abspielt.  Die  Ausstellung  Charlemonts  hat  auch 
beim  Publikum  nicht  minderen  Erfolg  gehabt,  als  bei  der  Kritik. 

EINE  SCHOTTISCHEM  AUSSTELLUNG.  Im  Kunstsalon  Artaria  (Kohlmarkt  9) 
hat  eine  Ausstellung  von  Bildern  der  „Royal  Scottish  Society  of  Painters  in  Water 
Colours“  zu  Glasgow  vielen  Beifall  gefunden.  Es  ist  eine  Wanderausstellung  über  den 
Kontinent  hin  und  Wien  war  die  zweite  Station.  Eine  eigene  Jury  hat  in  Glasgow  die 
Bilder  zu  diesem  Zweck  ausgewählt  und  in  der  Tat  ein  achtbares  Niveau  eingehalten,  das 
ja  auch  durch  Namen  wie  Hugh  Cameron,  Whitelaw  Hamilton,  R.  B.  Nisbet,  John  Terris, 


Taschenuhr  mit  Emailbild  in  goldgetriebenem  Gehäuse, 
XVIII.  Jahrh.  (Gerichtsrat  Fischer  aus  Mostar) 


Taschenuhr,  goldgetriebenes  Gehäuse  mit  der  Dar- 
stellung des  hl.  Hubertus,  XVIII. Jahrh.  (Fürstin  Kinsky) 


Taschenuhr  mit  Email  und  Perlen 
(Herr  Ferdinand  Reinelt) 


Anhenker  und  eine  Taschenuhr  in  Gold  ge- 
trieben, mit  allegor.  Figuren,  XVIII.  Jahrh. 
(Fürstin  Kinsky) 
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Taschenuhr  mit  Emailbild,  in  Gehäuse  mit  Dekor  Taschenuhr  mit  Emailmalerei  in  getriebenem 
aus  verschiedenfarbigem  Golde,  Louis  XVI.  Goldgehäuse  (Fürstin  Montenuovo-Kinsky) 

(Fürstin  Montenuovo-Kinsky) 


Samuel  Reid  und  andere  in  Wien  wohlbekannte  verbürgt  ist.  Aus  dieser  guten  Durch- 
schnittskunst erhoben  sich  einige  Nummern  zu  besonderem  Interesse.  So  vor  allem  ein 
grösseres  Bild:  „Die  Junirose“  von  Margaret  Macdonald-Mackintosh.  Eine  hochauf- 
geschossene Mädchengestalt  in  Weiss,  ganz  übergrünt  von  den  frischen  Sprösslingen  der 
blühenden  June  rose.  Durch  und  durch  ornamental  empfunden,  in  jener  eigentümlichen,  an 
abgesteppte  Bettdecken  und  Gewirr  von  elektrischen  Drähten  erinnernden  Stilistik,  die 
sich  in  dieser  Künstlerfamilie  eingebürgert  hat.  Jedenfalls  ergibt  das  eine  aparte,  stimu- 
lierende Sonderstimmung,  an  die  sich  viele  schon  gewöhnt  haben  und  die  sich  ihren  Platz 
an  der  Sonne  der  modernen  Malerei  erobert  hat.  Ein  urwüchsiges  Talent  ist  auch  Hans 
Hansen,  der  zum  ersten  Mal  in  Wien  erscheint.  In  Blättern  wie  dem  „Regattatag  von 
Scarborough“,  wo  die  weissen  Gebäudemassen  sich  so  blendend  von  der  schwärzlichen 
Tuschstimmung  der  Luft  abheben,  merkt  man  deutlich  den  Einfluss  des  japanischen 


Taschenuhr  mit  Perlen  besetzt 
(Gräfin  Harrach) 


Taschenuhr  mit  Emailmalerei,  von  Perlen 
umgeben  (Gräfin  Hoyos-Amerling) 
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Uhr  in  Form  einer  Lyra,  mit  Perlen  besetzt,  Uhr  in  Form  einer  Mandoline,  mit  Perlen  besetzt, 
Louis  XVI.  (Fürstin  Auersperg-Kinsky)  Louis  XVI.  (Fürstin  Auersperg-Kinsky) 


Farbenholzschnitts.  Wie  Felix  Valloton,  hat  er  ihm  die  Kunst  abgelernt,  mit  zwei  oder 
drei  Tönen  scharfe,  lineare  Ausschnitte  aus  einer  malerischen  Erscheinungswelt  zu  geben 
(,, Spanische  Tänzerin  in  Marokko“,  „Ein  Kaffeehaus“).  Es  sind  die  starken,  harten 
schottischen  Farben  von  einst,  richtige  altererbte  Tartanfarben,  aber  auf  südliche  Themata 
angewendet,  wie  sie  noch  Samuel  Reid  in  seiner  Ansicht  von  Eza  (Riviera),  allerdings 
unstilisiert  zeigt.  Die  meisten  Glasgower  haben  sich  bekanntlich  bei  Julian  in  Paris 
„zivilisiert“  und  stöbern  seit  Jahren  in  verwischten  und  verwaschenen  Tonfeinheiten 
herum.  Sie  finden  auch  manches  Reizvolle,  wie  die  angegilbten  Schneelandschaften  von 
Hayes,  die  kühlen,  hellen,  heugrünlichen  Heuernten  von  Henderson,  das  tausendfach 
geknickte  und  vor  helle  Luft  hingesprenkelte  Baumgezweig  der  „Landstrasse“  von 
Douglas  und  anderes  mehr.  Jedenfalls  waren  diese  Gäste  der  höflichen  Behandlung  wert, 
die  sie  hier  gefunden  haben. 


Taschenuhr  mit  Emailbild,  um  1800 
(Fürstin  Ida  Schwarzenberg) 


Taschenuhr  mit  Emailbild,  Ende  des 
XVIII.  Jahrh.  (Fürstin  Ida  Schwarzenberg) 
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KLEINE  NACHRICHTEN  h» 

npISCHZEUG  VON  NORBERT  LANGER  & SÖHNE.  Der  bedeutende 

Aufschwung,  den  die  Textilindustrie  Österreichs  in  künstlerischer  Hinsicht  in  den 
letzten  Jahren  genommen  hat,  zeigt  sich  nun  auch  in  der  Leinenweberei,  welche  trotz  der 
Bemühungen  einzelner  hervorragender  Firmen  etwas  zurückzubleiben  schien.  Allerdings 
kann  in  diesem  Zweige  der  Kunst  eine  der  stärksten  Kräfte  der  modernen  Bewegung 
überhaupt  kaum  zum  Ausdrucke  gelangen,  nämlich  das  neue  Farbenempfinden.  Aber  das 
ist  ja  auch  bei  der  Spitze  der  Fall,  auch  sie  muss,  von  wenigen  Ausnahmen  abgerechnet, 
auf  Farbenwirkungen  verzichten,  und  gleichwohl  hat  sie  so  Bedeutendes  gerade  in  der 
neuen  Richtung  erreicht. 

Man  darf  aber  nicht  vergessen,  dass  sich  die  Spitze  als  Handarbeit  immer  noch  weit 
freier  bewegt  als  die  Weberei,  die  mit  steten  Wiederholungen  und  der  Einteilung  aller 
Formen  in  ein  bestimmtes  Netz  zu  rechnen  hat.  Doch  scheint  sich  das  moderne  Empfinden 
nun  so  eingelebt  zu  haben,  dass  auch  diese  Schwierigkeiten  überwunden  sind.  Man  hat 
gelernt,  sich  vom  Zwange  herkömmlicher  Schönheit  zu  entfernen;  das  auf  Seite  225 
abgebildete  Tischtuch  zum  Beispiel,  das  nach  einem  Entwürfe  von  Al.  Bohla  bei  Norbert 
Langer  & Söhne  in  Deutsch-Liebau  ausgeführt  ist,  zeigt  jene  wirkungsvolle  Gegenüber- 
stellung starker  Gegensätze,  zarter  Linien  und  Punkte  und  voller  Formen  auf  kräftigem 
Grunde,  mit  jener  wirren  Unruhe  im  einzelnen,  die  sich  in  der  Entfernung  doch  zu 
fliessendem  Leben  zusammenschliesst,  prickelnde  Gegensätze,  die  wirklich  ein  Bild 
modernen  Lebens,  modernen  Empfindens  uns  bieten.  Ohne  die  Fläche  aufzuheben,  ist 
hier  Leben  in  sie  gebracht.  Ich  glaube,  dass  sich  die  Arbeit  wirklich  dem  Besten  auf 
diesem  Gebiete,  auch  des  Auslandes,  an  die  Seite  stellen  lässt.  Dr. 

UBER  MALTECHNIK.  So  lautet  der  Titel  eines  von  A.  Keim  heraus- 
gegebenen Buches.*)  Man  kann  dabei  leicht  an  eine  Lehre  von  den  materiellen 
Mitteln  der  Malerei  denken  und  von  deren  richtigen,  die  Gefahren  einer  unverständigen 
Mache  nach  Möglichkeit  ausschliessenden  Verwendung.  Ein  solcher  Gedanke  wäre  zum 
mindesten  verfrüht,  denn  was  hier  vorliegt,  ist  eine  Art  Rechenschaftsbericht  des  Verfassers, 
der  durch  praktische  und  literarische  Tätigkeit  sowie  durch  die  Gründung  der  Gesellschaft 
zur  Beförderung  rationeller  Malverfahren  die  Sache  der  Malerei  durch  dreissig  Jahre  zu 
fördern  sich  bestrebte.  Wir  erfahren  hiebei  aufs  neue,  was  wir  freilich  schon  wissen,  dass 
die  Angelegenheit  einer  durchgreifenden  Reform  der  Maltechnik  noch  sehr  im  argen  liegt, 
wie  an  zahlreichen,  dem  Verderben  entgegengehenden  Bildern  auch  berühmter  neuerer 
Künstler  nachgewiesen  wird;  dass  demnach  Abhilfe  dringend  not  tue  und  Gefahr  im  Ver- 
züge sei.  Hiebei  wird  uns  freilich  auch  nicht  erspart,  dass  alle  die  kleinen  und  grossen 
Kontroversen  des  Verfassers  mit  manchen  Personen  noch  einmal  mitgeteilt  werden. 

Was  durch  diese  Schrift  angeregt  wird,  ist  die  Schaffung  einer  internationalen  Zentral- 
stelle für  maltechnische  Fragen  durch  die  Weiterführung  der  durch  den  Verfasser 
geschaffenen  Versuchsanstalt  für  Maltechnik  sowie  durch  die  Ausgestaltung  der 
Technischen  Mitteilungen  für  Malerei  und  die  Ermöglichung  noch  anderer  Publikationen, 
wobei  auch  die  Literatur  des  Auslandes  durch  Übersetzungen  zugänglicher  gemacht 
werden  soll.  H.  Macht 

PREISAUSSCHREIBEN.  Einen  internationalen  Wettbewerb  um  eine  Original- 
radierung  oder  einen  Originalholzschnitt  erlässt  die  Verlagsbuchhandlung  von 
E.  A.  Seemann  in  Leipzig  für  die  von  ihr  herausgegebene  „Zeitschrift  für  bildende  Kunst“. 
Die  Konkurrenz  ist  sowohl  wegen  ihrer  reichlich  bemessenen  Preise  (800,  500,  400, 

*)  Über  Maltechnik.  Ein  Beitrag  zur  Beförderung  rationeller  Malverfahren.  Auf  Grund  authentischen 
Aktenmateriales  bearbeitet  von  Adolf  Wilh.  Keim.  Leipzig,  A.  Foersters  Verlag,  1903.  8°.,  XXII,  44g  S. 
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300  Mark,  bei  einem  Höchstmasse  von  17  X 24  Zentimetern  und  ausserdem  Ankauf 
von  20  Platten)  bemerkenswert,  als  auch  wegen  des  sehr  angesehenen  Richterkollegiums, 
dem  Klinger,  Liebermann,  Tschudi,  Köpping  u.  a.  angehören.  Einsendungstermin  bis 
1.  Oktober  1903  an  E.  A.  Seemann  in  Leipzig. 


MITTEILUNGEN  AUS  DEM  K.  K.  ÖSTER- 
REICHISCHEN MUSEUM  >> 


Auszeichnung.  Seine  k.  und  k.  Apostolische  Majestät  haben  mit  Allerhöchster 
Entschliessung  vom  16.  Mai  d.  J.  dem  am  österreichischen  Museum  in  Verwendung 


Ausstellung 

VON  ALT- WIE- 
NER PORZELLAN. 

Die  Direktion  des  Öster- 
reichischen Museums  beab- 
sichtigt, im  nächsten  Jahre 
in  den  Räumen  des  Institutes 
eine  Ausstellung  von  Alt- 
Wiener  Porzellan  zu  ver- 
anstalten. Diese  Ausstellung 
soll  die  Zeit  von  der  Grün- 
dung der  Fabrik,  1718,  bis 
zu  deren  Auflösung,  1864, 
umfassen.  In  ihren  Rahmen 
gehören  nicht  allein  künst- 
lerischhervorragende Stücke 
und  solche,  welche  sich  zu 
Leistungen  ersten  Ranges 
qualifizieren,  sondern  auch 
einfachere,  dem  bürgerlichen 
Bedarf  des  Alltags  ange- 
passte Erzeugnisse,  soweit 
sie  geeignet  sind,  die  ge- 
schichtliche Entwicklung  der 
Fabrik  zu  illustrieren. 

Die  Ausstellung  soll  am 
1.  März  1904  eröffnet  werden 
und  bis  Ende  Juni  dauern. 

Ein  bei  der  Eröffnung 
der  Ausstellung  auszugeben- 
der Katalog  wird  die  Be- 
schreibung der  ausgestellten 
Objekte  und  die  Namen  der 
Aussteller  enthalten. 


stehenden  Architekten  und  Lehrer  im  Stande  der  gewerblichen  Lehranstalten  Professor 
Rudolf  Hammel  das  Ritter- 
kreuz des  Franz  Joseph- 
Ordens  allergnädigst  zu  ver- 
leihen geruht. 


Standuhr  aus  Bronze,  Wiener  Arbeit  aus  der  Empirezeit 
(Herr  Zdenko  Mares) 
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Mit  Rücksicht  auf  die  rechtzeitige  Erledigung  der  Vorarbeiten  werden  die  Besitzer 
zur  Ausstellung  geeigneter  Objekte  ersucht,  der  Direktion  des  Österreichischen  Museums 
baldigst  die  bezüglichen  Anmeldungen  zukommen  zu  lassen. 

Die  Einsendung  der  Ausstellungsobjekte  selbst  wird  in  der  Zeit  vom  15.  Dezember 
bis  längstens  10.  Februar  1904  erbeten. 

Neu  ausgestellt  (im  Saal  IX):  die  Prachtpublikationen  von  Emile  Molinier 

über  das  französische  Mobiliar  des  XVII.  und  XVIII.  Jahrhunderts  und  von  Gaston 
Migeon  und  Emile  Molinier  über  die  retrospektive  Ausstellung  der  französischen 
dekorativen  Kunst  auf  der  Pariser  Weltausstellung  1900  (Eigentum  der  Bibliothek  des 
Museums);  im  Saal  X:  eine  Auswahl  von  Tafeln  aus  dem  im  Aufträge  des  k.  k.  Mini- 
steriums für  Kultus  und  Unterricht  von  J.  W.  Deininger  herausgegebenen  grossen  Werke 
über  das  Bauernhaus  in  Tirol  und  Vorarlberg  und  eine  Anzahl  von  Originalzeichnungen 
nach  Bauernhäusern  in  Tirol  und  Salzburg  von  J.  von  Grienberger  (letztere  Eigentum  des 
k.  k.  Ministeriums  für  Kultus  und  Unterricht). 

JAHRESBERICHT  DES  K.  K.  ÖSTERREICHISCHEN  MUSEUMS. 

Der  vor  kurzem  ausgegebene  Bericht  des  Österreichischen  Museums  vermerkt  an 
erster  Stelle  die  Berufung  mehrerer  Mitglieder  des  Kuratoriums  in  das  Herrenhaus  des 
Reichsrates  und  führt  sodann  die  Vermehrungen  des  Sammlungsbestandes  an.  Unter  den 
Schenkungen  hebt  er  die  Zuweisung  von  zwei  Plaketten  zur  Erinnerung  an  die  Beteiligung 
Österreichs  an  der  Pariser  Weltausstellung  1900  hervor,  ferner  die  Geschenke  von  Sr. 
Durchlaucht  dem  Fürsten  Clary : ein  Tintenzeug,  verziert  mit  Blümchen  in  Eisen,  Porzellan; 
von  Dr.  Albert  Figdor:  drei  Kannen,  Zuckerdose,  zwei  Salzfässer,  Senfglas,  Salz-  und 
Pfefferbüchse,  zugleich  Besteckrast,  sämtlich  Silber;  von  Philipp  von  Schoeller:  zwei 
Dalmatiken,  roter  Seidendamast  mit  spanischer  Seidenstickerei,  von  Fräulein  Franziska 
von  Semlitsch  (Legat):  zwei  Kannen,  grosse  Kaffeekanne,  zwei  Zuckerdosen,  Silber;  Vasen, 
ein  Paar,  Capo  di  Monte  um  1800,  sowie  eine  Reihe  anderer  Geschenke,  unter  welchen 
namentlich  die  zahlreichen  Zuwendungen  aus  Anlass  der  vom  Museum  ins  Leben  gerufenen 
Wanderausstellungen  in  den  im  Reichsrate  vertretenen  Königreichen  und  Ländern  eine 
hervorragende  Gruppe  bilden. 

Unter  den  Ankäufen  älterer  Kunstwerke  werden  besonders  hervorgehoben:  Russische 
Tonschüssel  mit  buntem  Reliefdekor;  Meissener  Tabakdose  mit  Watteau-Figuren  in  Gold- 
fassung, XVIII.  Jahrhundert;  Waschbecken  mit  Kanne,  Fabrik  Wien  um  1780,  Rechaud 
mit  Rokoko-Dekor,  Fabrik  Nymphenburg  um  1760;  Butterschale  mit  Deckel,  Fabrik 
Ludwigsburg  um  1770;  Standarte  mit  Doppeladler,  Anfang  des  XVIII.  Jahrhunderts;  eine 
grössere  Anzahl  italienischer  Brokate,  Anfang  des  XVI.  bis  ins  XVII.  Jahrhundert  und 
französischer  Prachtstoffe  des  XVIII.  Jahrhunderts;  Tischchen,  Holz  mit  Intarsien,  aus 
der  Biedermaierzeit  und  Augsburger  Wöchnerinnenschale  von  Gottlieb  Mentzel  (f  1757), 
Silber. 

Zu  den  im  Jahre  1902  vom  Museum  veranstalteten  bedeutenderen  Ausstellungen  ver- 
schiedener Richtung  sind  nebst  der  am  6.  Jänner  geschlossenen  Winterausstellung  1901/2 
zu  zählen  die  Ausstellung  der  Konkurrenzarbeiten  der  II.  Preisausschreibung  aus  dem  Hof- 
titeltaxfonds:  Speisezimmer-Einrichtung  für  sechs  Personen,  Schreibzimmer  oder  Bureau- 
Einrichtung,  Ehrenpreise  für  Rennen  und  Preisreiten  und  der  Ehrenpreise  für  Schützen. 
Ferner  die  Ausstellung  von  farbigen  Heliogravüren  aus  dem  Werke  ,,Une  Femme  de 
Qualite“,  von  Leloir,  die  Ausstellung  „Das  Wandermuseum  des  k.  k.  Ministeriums  für  Kultus 
und  Unterricht“,  die  Ausstellung  von  Naturstudien  der  „Gesellschaft  der  Kunstfreunde“ 
(Sektion  des  Österreichischen  Touristenklubs),  eine  Ausstellung  von  Zeichnungen,  Aquarellen 
und  Reproduktionen  etc.,  welche  an  den  Fachkursen  zur  Fortbildung  von  Lehrkräften 
kunstgewerblicher  Schulen  zu  Salzburg  1902  angefertigt  wurden,  endlich  die  Winter- 
ausstellung des  Österreichischen  Museums  1902  1903. 
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Im  Anschlüsse  an  die 
Aufzählung  der  Ausstellun- 
gen gedenkt  der  Bericht  der 
Besuche  von  Seiten  hier 
weilender  Mitglieder  des 
Allerhöchsten  Kaiserhauses 
und  konstatiert  sodann  die 
rege  Beteiligung  an  der 
Winterausstellung,  an 
welcher  im  Berichtsjahre 
223  Kunstgewerbetreibende 
— davon  181  in  Wien,  42  in 
der  Provinz  — teilgenommen 
haben.  Die  Gesamtverkäufe, 
welche  die  Aussteller  im 
Museum  während  des  Ka- 
lenderjahres 1902  bis  zum 
Schlüsse  der  Ausstellung  zu 
verzeichnen  hatten,  beliefen 
sich  auf  42.968  K 16  h. 

Gemäss  eines  im  Kura- 
torium entwickelten  Planes 
inszenierte  die  Direktion  im 
abgelaufenen  Jahre  grössere 
Wanderausstellungen. 

Diese  Wanderausstel- 
lungen, mustergiltige  mo- 
derne Arbeiten  aller  Art 
(Möbel,  Keramik,  Glas,  Gold- 
schmiede-Arbeiten,  Textilien  etc.)  in-  und  ausländischer  Provenienz  enthaltend,  darunter 
ein  grosser  Teil  der  auf  der  Pariser  Weltausstellung  erworbenen  Objekte,  wurden  in 
zwei  Gruppen,  in:  Bielitz,  Budweis,  Chrudim,  Eger,  Kladno,  Königgrätz,  Kolin,  Bozen, 
Dornbirn,  Innsbruck,  Salzburg,  Trient  und  Troppau  veranstaltet. 

Über  Ersuchen  des  Kunstvereines  in  Hamburg  fand  daselbst  eine  kleine  Ausstellung 
moderner  kunstgewerblicher  Objekte  österreichischer  Provenienz  statt. 

Die  illustrierte  Monatsschrift  des  Museums  „Kunst  und  Kunsthandwerk“  vollendete 
ihren  fünften  Jahrgang. 

Die  Büchersammlung  wurde  im  abgelaufenen  Jahre  um  261  Werke  — ungerechnet 
die  Fortsetzungen  der  Zeitschriften  und  zahlreicher  zum  Teil  sehr  kostbarer  Lieferungs- 
werke — vermehrt.  Ihr  Bestand  belief  sich  Ende  1902  auf  13.162  Nummern.  Hievon 
entfallen  47  auf  Geschenke,  214  auf  Ankäufe.  Die  Zahl  der  Bibliotheksbesucher  betrug  im 
Jahre  1902  18.132.  Die  Verleihungen  von  Büchern  und  Vorlagen  nach  auswärts  erreichten 
die  Höhe  von  2018  Posten. 

Die  Kunstblättersammlung  wurde  im  Jahre  1902  um  650  Blätter  vermehrt. 

In  der  Zeit  vom  17.  Jänner  bis  19.  März  1902  wurden  sechs  Vortrags-Zyklen  und 
zwei  Einzelvorträge  veranstaltet. 

Die  Zahl  der  Besucher  des  Museums  betrug  im  Jahre  1902:  1 12.070. 

Besuch  des  museums.  Die  Sammlungen  des  Museums  wurden  in  den 

Monaten  April  und  Mai  von  43908,  die  Bibliothek  von  2390  Personen  besucht. 


Tischzeug  „Wunderblume“,  nach  dem  Entwürfe  von  AL  Bohla  aus- 
geführt von  Norbert  Langer  & Söhne  in  Deutsch-Liebau 
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AMERIKANISCHE  BILDHAUER  Sfr  STUDIE 
VON  KLARA  RÜGE,  NEW-YORK  Sfr 

Jinstsaison  1902 — igoß  wurde  in  New-York  mit 
einer  Skulpturenausstellung  eröffnet,  und  zwar 
ist  dieselbe  in  dem  grossartigsten  Ausstellungs- 
lokale der  Stadt,  dem  Madisonsquaregarden, 
in  Szene  gesetzt  worden.  Derselbe  umfasst 
160.000  Quadratfuss  und  wurde  bisher  noch  nie 
zu  Kunstausstellungen  verwendet.  Nur  im  An- 
schluss an  andere  Ausstellungen  wurden  Neben- 
säle für  kleinere  Kunstausstellungen  benutzt. 
Auch  diesmal  galt  die  Ausstellung  nicht  aus- 
schliesslich der  plastischen  Kunst,  sondern 
die  Gärtner  hatten  sich  mit  den  Bildhauern  vereinigt  und  die  mächtige 
Rotunde  — als  solche  ist  der  Hauptsaal  angelegt  — in  einen  Garten  ver- 
wandelt, in  dem  zwischen  Rosen,  Orchideen,  Chrysanthemen  und  Nelken  die 
Werke  unserer  hervorragendsten  Bildhauer  placiert  waren. 

Dieser  Vorgang  hatte  manche  Vorteile,  aber  auch  manche  Nachteile. 
Das  Lokal  ist  nicht  in  der  für  Kunstgegenstände  erforderlichen  Weise 
beleuchtet  — weder  bei  Tag  noch  bei  Nacht.  Eine  sehr  geschmack- 
volle, graublaue  Bedachung  von  weichen  Stoffen  war  für  diese 
Ausstellung  hergestellt  worden,  aber  das  Licht  konnte  in  zu  grosser 
Menge  eindringen  und  die  Skulpturen  wirkten  daher  flach.  Abends 
dagegen  war  die  Verteilung  der  elektrischen  Lampen  eine  derartige,  dass 
starke  Licht-  und  Schattenwirkungen  ausgeschlossen  waren.  Ferner 
beeinträchtigte  die  bunte,  grelle  Blumenpracht  die  monochromen  Bilder- 
werke. Am  besten  kamen  noch  die  Hochreliefs  zur  Geltung,  da  sie  keines 
Hintergrundes  bedurften. 

Der  Vorteil  der  Veranstaltung  lag  darin,  dass  das  grosse  Publikum 
durch  die  immerhin  sehr  reizvolle  Ausstellung  herangezogen  ward,  weil  es 
gewöhnt  ist,  die  Veranstaltungen  im  Madisonsquaregarden  mitzumachen, 
während  die  Ausstellungen  in  dem  Kunstpalast  der  Fine  Art  Society  und 
anderen  Künstlerklubs  immer  nur  von  einer  Minderzahl,  bestehend  aus 
einigen  Kunstkennern  und  den  Künstlern,  besucht  werden. 

Dass  wir  ausschliessliche  Skulpturenausstellungen  besitzen,  ist  überhaupt 
noch  gar  nicht  lange  her,  unsere  Skulpturgesellschaft  besteht  erst  seit  zirka 
18  Jahren.  Natürlich  wurden  bereits  bei  früheren  Ausstellungen  Skulpturen 
einbezogen,  aber  die  Skulptur  war  stets  das  Stiefkind  und  es  ward  ihr  nie 
genügend  Raum  gegönnt.  Erst  seit  dem  Bestehen  der  „National  Sculpture 
Society“  sind  mehrere  selbständige  Skulpturenausstellungen  abgehalten 
worden  — gewöhnlich  jedes  zweite  Jahr  — von  denen  die  letzte  die  gross- 
artigste war.  An  Schönheit  wird  sie  aber  von  ihren  zwei  Vorgängerinnen 
(i8g5  und  i8g7)  übertroffen. 
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Ausser  diesen  beiden  sind  verschiedene  kleinere  Ausstellungen  der 
National  Sculpture  Society“  abgehalten  worden,  öfters  nur  von  Entwürfen 

und  Skizzen.  Alle  diese  Ausstellungen  — und 
besonders  die  letzte  grossartigste  — haben 
dem  Publikum  gezeigt,  was  heutzutage  hier 
in  der  Skulptur  geleistet  wird,  und  ihm  die 
vielen  bisher  noch  ungeahnten  Möglichkeiten 
einer  noch  viel  bedeutenderen  skulptureilen 
Ausschmückung  der  Stadt,  des  Parkes,  der 
Wohngebäude  und  öffentlichen  Bauten  nahe- 
gelegt. Die  Zeit  beginnt  zu  schwinden,  da 
man  hier  nur  ein  paar  öffentliche  Denkmäler 
aufstellte,  bei  denen  nur  der  Akt  der  Pietät  in 
Betracht  kam  und  man  kaum  fragte,  wer  diesen 
oder  jenen  Helden  gemeisselt  habe,  sondern 
nur  wer  dargestellt  sei  und  wer  das  Geld  ge- 
geben habe,  und  der  Name  des  Bildhauers  bei 
Enthüllung  eines  neuen  Denkmales  kaum  in 
den  Zeitungen  genannt  ward.  Allerdings,  viele 
der  älteren  Statuen  in  unserem  Zentralpark 
und  an  unseren  „Squares“  verdienen  auch  den 
Namen  „Kunstwerk“  nicht.  Ausser  solchen 
mehr  oder  minder  verunglückten  Monumenten 
wurden  früher  fast  nur  Porträtbüsten  verlangt 
und  in  verschiedener  Güte  ausgeführt.  Es  gab 
auch  damals  schon  tüchtige  Bildhauer,  denn 
die  Amerikaner  besitzen  ohne  Zweifel  ange- 
borenes Kunsttalent,  aber  nicht  immer  wurden 
Lorado  Taft,  Einsamkeit  der  Seele  den  Richtigen  die  Aufträge  zuteil,  und  nicht 

immer  verblieben  die  guten,  jungen  Kräfte 
hier.  Wenn  das  Studium  sie  nach  „drüben“  gelockt  hatte,  fanden  sie  oft, 
dass  die  Lebensatmosphäre,  besonders  in  Paris,  wohin  sie  sich  meistens 
wandten,  ihnen  kongenialer  war,  ja  sogar,  dass  sie  dort  mehr  Anerkennung 
und  Einnahmen  erzielen  als  hier.  Erst  seit  etwas  über  einem  Dezennium 
haben  sich  die  Verhältnisse  günstiger  gestaltet.  Man  beginnt  in  grösserem 
Masstabe  öffentliche  Gebäude  mit  echten  Kunstwerken  zu  schmücken  und 
bei  den  Denkmälern  auch  die  Künstler  zu  nennen,  die  sie  herstellten. 

Ausser  dem  Wirken  der  „National  Sculpture  Society“  ist  dieser  Um- 
schwung noch  verschiedenen  anderen  Umständen  zu  danken.  Besonders 
die  Tätigkeit  der  „Municipal  Art  Society“  fällt  für  New-York  stark  ins 
Gewicht.  Wenn  es  sich  um  staatliche  Bestellungen  handelt,  werden  jetzt 
auch  stets  Komitees  zusammengestellt,  in  denen  neben  Staatsmännern  die 
ersten  Künstler  über  die  Wettbewerbe  für  öffentliche  Denkmäler  u.  s.  w. 
zu  entscheiden  haben.  Und  schliesslich  darf  nicht  verkannt  werden,  dass 
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die  Weltausstellung  in  Chicago  mit  ihrem  grossartigen  bildhauerischen 
Schmuck  die  heimische  Skulptur  gewaltig  gefördert  hat. 

Allerdings  darf  auch  nicht 
verschwiegen  werden,  dass 
diese  Ausstellung  die  Ursache 
grossen  Künstlerelends  wurde, 
denn  sie  führte  uns  mehr  Kräfte 
von  Europa  zu,  als  hier  nach 
Vollendung  der  Ausstellungs- 
arbeiten unter  annehmbaren 
Verhältnissen  ihr  Fortkommen 
finden  konnten. 

Die  nächste  Veranlassung 
eines  Aufschwunges  war  der 
in  New-York  nach  Schluss  des 
spanischen  Krieges  errichtete 
Marine-Triumphbogen.  Der- 
selbe war  zwar  nur  von  tempo- 
rärem Bestände,  aber  er  be- 
wies, dass  New-Yorks  Bild- 
hauer selbst  mit  knappen 
Mitteln  ein  Werk  von  wohl- 
tuender Harmonie  zu  voll- 
bringen vermögen. 

Dann  kam  die  pan-ameri- 
kanische  Ausstellung  in  Buffalo, 
der  der  skulpturelle  Schmuck 
grossen  Reiz  verlieh  und  die 
nur  durch  diesen,  da  es  sonst 
keine  hochbedeutende  Ausstel- 
lung war,  den  Anspruch  er- 
heben konnte,  eine  der  schön- 
sten gewesen  ZU  sein.  Lorado  Taft,  Einsamkeit  der  Seele 

Nun  aber  stehen  wir  vor 

der  St.  Louiser  Weltausstellung,  bei  welcher  sich  die  Skulptur  in  noch 
höherem  Masse  betätigen  soll.  Das  Komitee  für  Skulptur  besteht  aus  den 
Bildhauern  Ward,  St.  Gaudens  und  French.  Zum  Direktor  der  Skulpturen 
wurde  wieder  Karl  Bitter  ernannt,  der  mit  so  viel  Erfolg  in  dieser  Eigen- 
schaft auf  der  Buffaloer  Ausstellung  fungierte. 

Nach  dem  bisher  Gesagten  ist  es  erklärlich,  dass  die  plastische  Klein- 
kunst zunächst  stark  zurückgeblieben  ist,  nicht  aus  Mangel  an  Talenten, 
sondern  aus  Mangel  an  Aufträgen.  Das  Material  ist  hier  teurer  als  in  Europa, 
der  Geschmack  in  vielen  Fällen  noch  nicht  ausgebildet  genug,  um  ein  Original- 
kunstprodukt den  Fabriksprodukten  vorzuziehen.  Das  hiesige  Publikum 
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Daniel  C.  French,  Der  Engel  vom  Clarke-Monument 


vertraut  der  grossen  Firma,  nicht  dem  einzelnen  Künstler.  Der  Name  des 
Künstlers  geht  unter  im  Namen  des  Geschäftshauses.  All’  das  hat  es  bisher 
verhindert,  dass  der  einzelne  Bildhauer,  der  sich  ausschliesslich  dem  Kunst- 
gewerbe zuwandte,  hinreichend  bekannt,  geehrt  und  bezahlt  wurde.  So  steht 
er  heute  hier  noch  weit  hinter  dem  Grossplastiker  in  der  allgemeinen 
Anerkennung  zurück,  wenn  er  ihn  auch  oft  an  Talent  überragen  mag. 

Wenn  wir  nun  auf  die  derzeitigen  Leistungen  der  amerikanischen  Bild- 
hauer blicken,  so  finden  wir,  dass  vor  allem  ein  Mann  seine  Zeitgenossen  an 
Bedeutung  und  an  Schaffenszeit  überragt.  Es  ist  John  Quincy  Adams  Ward. 
Er  gehört  jener  Gruppe  von  Bildhauern  an,  die  ihre  Ausbildung  ausschliesslich 
im  Vaterlande  genossen  haben. 

Ward  ist  auf  der  letzten  Ausstellung  durch  ein  grosses  Relief 
in  dreieckiger  Form,  welches  bestimmt  ist,  die  neue  Börse  zu  dekorieren, 
vertreten.  Mit  viel  Frische,  ja  man  kann  sagen,  mit  naiver  Auffassung  sind 
die  einzelnen  Gruppen,  welche  die  Handelsbeziehungen  Amerikas  darstellen, 
komponiert.  Der  bald  73  jährige  Künstler  hat  sich  eine  merkwürdige 
Arbeitskraft  und  Auffassungsfähigkeit  bewahrt,  überdies  zeichnen  sich  seine 
Kompositionen  durch  Gedankenreichtum  aus. 
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Daniel  C.  French,  Der  Tod  und  der  Bildhauer 


Wards  Ahnen  stammen  aus  Norfolk  in  England.  Die  Familie  ist  schon 
1621  eingewandert  und  hat  sich  in  Virginia  angesiedelt.  Der  Bildhauer 
ward  in  Urbana,  Ohio,  geboren  und  studierte  bei  Henry  K.  Brown  in 
Brooklyn.  Seine  ersten  Werke  gelten  den  ursprünglichen  Einwohnern 
Amerikas.  Die  Rothäute  entfesselten  seine  junge  Phantasie.  Mit  einem  Werke, 
das  jener  Periode  entsprungen  ist,  hat  er  uns  das  erste  wahre  Kunstwerk  für 
unseren  Zentralpark  geliefert.  „Der  indianische  Jäger“  ist  voll  Leben  und 
Bewegung,  man  fühlt  die  jugendliche  Begeisterung  des  Künstlers  darin 
pulsieren.  Die  Echtheit  und  Natürlichkeit  der  Stellung  sind  bei  Wards 
Gestalten  umso  bewunderungswürdiger,  als  er  wenig  Unterricht  genossen 
hat  und  wenig  gute  Vorbilder  zu  sehen  bekam.  Allen  Vorschlägen,  sich 
zu  einer  Studienreise  nach  Europa  zu  begeben,  hat  er  seine  Weigerung 
entgegengesetzt,  von  altamerikanischem  Stolze  erfüllt,  wollte  er  alles  sich 
selbst  und  dem  Vaterlande  verdanken. 

Noch  mehrere  Statuen  Wards  im  Parke,  der  „Pilger“  und  ,, Shake- 
speare“, kommen  trotz  ihrer  Vorzüge  dem  „Indianer“  nicht  gleich.  Dagegen 
gehören  die  Garfield-Statue  in  Washington  und  die  Reiterstatue  von 
Sheridan  zu  Wards  bedeutendsten  Werken.  Auf  dem  Marine-Triumphbogen 
rührte  die  schöne,  klassische  Vorbilder  sehr  deutlich  verratende  Gruppe, 
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welche  den  Bogen  krönte  und  Sieg  und 
Frieden  darstellte,  von  Ward  her.  Jetzt 
ist  der  greise  Künstler  mit  einer  Reiter- 
statue des  General  Hancock  beschäftigt, 
den  er  sehr  monumental  und  grosszügig 
auffasst.  Das  Ross  ist  kein  eigentliches 
Reitpferd,  sondern  für  mächtige  Monu- 
mentalwirkung berechnet.  Ich  sah  den 
alten  Herrn  vor  dem  prachtvoll  gebauten 
kolossalen  Tiere  seine  Studien  machen. 
Ward  gebührt  unbedingt  die  Ehre,  als 
derjenige  genannt  zu  werden,  der  unter 
allen  amerikanischen  Bildhauern  der 
erste  war,  der  komponieren  konnte  und 
eine  echt  künstlerische  Auffassung  be- 
sass.  Er  ist  Präsident  der  „National 
Sculpture  Society“. 

Die  nächste  Generation  von  Bild- 
hauern, die  um  oder  nach  der  Mitte  des 
letzten  Jahrhunderts  geboren  war, 
machte  einen  völlig  anderen  Bildungs- 
gang durch.  Fast  jeder,  der  Talent  in 
sich  verspürte  oder  zu  bedeutenden 
Hoffnungen  berechtigte,  wanderte  nach 
dem  heutigen  Mekka  der  Kunst  oder 
wurde  von  den  Seinen  dahin  gesandt. 
Paris  war  ihr  Ziel.  Eine  Beeinflussung 
durch  die  französische  Kunst  konnte 
natürlich  nicht  ausbleiben , aber  die 
starken  Talente  haben  sich  immerhin 
eine  gewisse  Originalität  bewahrt,  die 
auch  von  den  Franzosen  anerkannt 
worden  ist.  Mehrere  dieser  jungen  Amerikaner  haben  denn  auch  in  Paris 
oder  in  Rom  ihr  eigentliches  Heim  aufgeschlagen  oder  bringen  doch  etwa 
die  Hälfte  des  Jahres  in  der  ihrer  Kunst  mehr  kongenialen  Umgebung  der 
alten  Welt  zu.  So  hat  Bartlett  sein  Atelier  dauernd  in  Paris  bezogen.  Sein 
„Lafayette“  dient  aber  zum  Schmucke  New-Yorks  und  seine  sehr  schön 
ausgeführte,  aber  die  Detailstudie  und  Porträtähnlichkeit  der  geistigen 
Auffassung  voranstellende  Michel  Angelo-Statue  zierte  die  Skulptur- 
ausstellung. Auch  reklamiert  Ward  ihn  als  Mitarbeiter  an  seinem  Fries 
für  die  Börse. 

Echechiel,  ebenfalls  eines  unserer  bedeutenden  Talente,  lebt  dauernd 
in  Rom,  William  Couper  aus  Virginia,  der  sich  hauptsächlich  durch  Relief- 
werke auszeichnet,  ist,  nachdem  er  in  München  studiert,  nach  Rom 
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gewandert,  hat  22  Jahre  mit  Ball  dort  gemeinsam  gearbeitet  und  ist  erst  seit 
wenigen  Jahren  wieder  in  Amerika,  wo  er  mit  bedeutenden  Aufträgen  für 
das  Gerichtsgebäude  in  New-York  betraut  wurde. 

Augustus  St.  Gaudens,  der  vielfach  als  der  genialste  amerikanische 
Bildhauer  angesehen  wird,  ist  jetzt  zu  uns  zurückgekehrt  und  leitet  als 
Mitglied  der  Kommission  die  Vorarbeiten  für  die  Skulpturenausstellung 
in  St.  Louis.  Aber  er  hat  unsere  letzte  New-Yorker  Ausstellung  nicht 
beschickt  und  da  er  als  Aussteller  der  Pariser  Salons  und  der  Pariser  Welt- 
ausstellung durchaus  kein  Unbekannter  in  Europa  ist,  sondern  die  gerechte 
Bewunderung  europäischer  Kritiker  und  Kunstkenner  erregt  hat,  so  will  ich 
hier  nicht  näher  auf  seine  Person  und  seine  Werke  eingehen  und  möchte 
nur  daran  erinnern,  dass  er  durch  die  Auffassung  des  Sherman-Monumentes, 
in  dem  St.  Gaudens  den  Gedanken  des  Sieges  und  des  darauffolgenden 
Friedens  gleichzeitig  verkörperte,  so  viel  Bewunderung  hervorrief,  wie 
durch  seine  Grabestempel,  die  in  ihrer  schlichten  Einfachheit  so  ungemein 
ausdrucksvoll  sind.  Die  Fähigkeit,  völlig  in  den  Grenzen  der  Plastik  ver- 
bleibend, viel  sagen  zu  können,  hat  auch  seine  Statue  des  Puritaners 
berühmt  gemacht. 

Auch  der  grösste  Schüler  von  St.  Gaudens,  Mac  Monnies  ist  in  Frank- 
reich sehr  bekannt,  vielleicht  noch  bekannter  als  St.  Gaudens,  wenn  auch 
nicht  so  rückhaltlos  anerkannt.  Unstreitig  besitzt  auch  er  viel  Talent  und 
eine  grosszügige  Phantasie.  Ausser  bei  St.  Gaudens  und  in  Paris  beiFalguere, 
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hat  Frederic  Mac  Monnies  auch  in  Mün- 
chen studiert.  Ein  näheres  Eingehen  auf 
seine  Arbeiten  unterlasse  ich,  da  Mac 
Monnies  nicht  nur  auf  der  Skulptur- 
ausstellung nicht  vertreten  war,  sondern 
überhaupt  seit  etwa  zwei  Jahren  der 
Bildhauerei  Valet  gesagt  hat  und  mit  viel 
Erfolg  unter  die  Maler  gegangen  ist.  Aber 
sein  „Nathan  Haie“,  der  unsern  City  Hall- 
Park  schmückt  und  in  dem  trotz  der  ver- 
bundenen Arme  so  viel  Bewegung  und 
Ausdruck  liegt,  sein  Engel  in  der  St.  Pauls- 
kirche, die  Gruppe  am  Triumphbogen, 
der  den  Eingang  des  Brooklyner  Parkes 
ziert,  die  Strahanan-Statue,  der  „Pferde- 
bändiger“ u.  s.  w.,  werden  selbst  dann 
dauerndes  Zeugnis  für  Mac  Monnies 
ungewöhnliche  Begabung  als  Bildhauer 
ablegen,  wenn  der  junge  Künstler  — er  ist 
1863  geboren  — nicht  wieder  zum  Meissei 
greifen  sollte.  Da  seine  „Bacchantin“  der 
Luxemburg  - Galerie  einverleibt  wurde 
und  er  über  zwanzig  Medaillen  als  Aner- 
kennung seiner  Ausstellungen  in  Deutsch- 
land besitzt,  so  ist  er  auch  in  Europa 
kein  Unbekannter,  ich  will  daher  zunächst  von  zwei  anderen  hochbedeuten- 
den Männern  sprechen,  die  zwar  auch  in  Frankreich  studiert  haben,  aber 
seit  sie  selbständig  tätig  sind,  ausschliesslich  hier  gearbeitet  und  ausgestellt 
haben  und  daher  in  Europa  verhältnismässig  wenig  bekannt  sein  dürften. 

Ich  meine  Daniel  Chester  French  und  Lorado  Taft.  Der  „Washington“, 
von  French  allerdings  nur  in  Gips  ausgeführt,  bildete  das  Zentrum  im 
Madisonsquaregarden,  auch  die  Statue  des  Kommodore  Perkins,  sowie 
mehrere  Porträtbüsten  schmückten  denselben.  Da  aber  French  Werke 
geliefert  hat  — ideale  Gruppen  und  Figuren  — die  in  höherem  Grade  seine 
Eigenart  und  Bedeutung  zeigen,  so  habe  ich  vorgezogen,  solche  Arbeiten 
als  Illustrationen  beizugeben. 

Lorado  Taft  hatte  die  „Einsamkeit  der  Seele“  ausgestellt,  eine  Gruppe, 
der  an  Ausdruck  und  Gedankentiefe  wohl  wenig  moderne  Kunstwerke 
gleichkommen.  Dieselbe  war  auch  schon  auf  der  pan-amerikanischen  Aus- 
stellung in  Buffalo  ausgestellt  und  dort  preisgekrönt.  Es  liegt  ein  Schmerz, 
eine  Seelentiefe  in  jedem  Zug  dieser  Gruppe,  die  trotz  aller  Verschiedenheit 
am  besten  mit  der  Niobe  verglichen  werden  kann.  Nur  ist  die  Art  des 
Schmerzes  eine  verschiedene.  In  der,, Einsamkeit  der  Seele“  ist  er  nicht  leiden- 
schaftlich, sondern  zur  traurigsten  Entsagung  vertieft.  Taft  gehört  nicht  zu 
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den  unmittelbar  naiv  schaffenden  Künstlern,  sondern  er  ist  durch  und  durch 
geistiger  Arbeiter,  der  mehr  Gedanken  als  Formen  wiedergibt  oder  richtiger, 
dem  Formen  nur  der  Ausdruck  für  Gedanken  sind.  Gerade  als  Tafts  „Ein- 
samkeit der  Seele“  hier  ausgestellt  war,  spielte  Eleonore  Düse  hier  in  ,,La 
Gioconda“  von  D’Annunzio  und  Lucios  Worte:  „ein  Bildhauer  kann  nicht 
Seelen  meissein“,  er  brauche  schöne  Formen,  riefen  mir  immerfort  Tafts 
Gruppe  ins  Gedächtnis,  die  darum  von  so  nachhaltiger,  eigenartiger  Wirkung 
ist,  weil  sie,  obgleich  an  Formenreiz  und  Anmut  hinter  manchen  anderen 
Kunstwerken  zurückstehend,  durch  den  seelischen  Ausdruck  ein  merk- 
würdiges Dokument  der  Bildhauerkunst  darstellt. 
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Durch  diese  Richtung 
in  Tafts  Kunst  wird  auch 
seine  verschiedenartige 
Tätigkeit  erklärt.  Er  ist 
nicht  nur  selbstschaffender 
Künstler,  sondern  ein 
Lehrer,  man  könnte  sagen 
ein  Apostel  der  Kunst  in 
unserem  noch  sehr  der 
Durchdringung  mit  Kunst- 
gefühl bedürftigen  Lande. 
Nach  eifrigem  Universitäts- 
studium in  Illinois  U.  S. 
wandte  er  sich  im  Jahre 
1880  nach  Paris,  um  auf 
der  „Ecole  des  Beaux  Arts“ 
seine  Ausbildung  als  Bild- 
hauer zu  suchen,  denn  Ver- 
suche im  Modellieren  hatte 
er  bereits  während  seiner 
hiesigen  Studienjahre,  an- 
geregt durch  die  Repara- 
turen, die  ein  auswärtiger 
Bildhauer  an  der  Uni- 
versität vornahm,  gemacht. 

Nach  Amerika  zurück- 
gekehrt, begann  er  neben 
seiner  künstlerischen  Tätig- 
keit auchV orträge  zu  halten, 
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an  der  Kunst  zu  fördern. 
Bald  wurde  er  Professor  am  Chicagoer  „Art  Institute“,  wo  er  praktisch  und 
theoretisch  lehrend  tätig  ist.  Aber  seine  Vorträge  führen  ihn  zeitweise  an 
die  Universitäten  und  Kunstvereinigungen  des  ganzen  Landes.  Auch  eine 
Geschichte  der  Skulptur,  die  nächstes  Jahr  erscheinen  soll,  beschäftigt 
Taft  momentan.  Auf  der  Chicagoer  Weltausstellung  haben  auch  zwei 
dekorative  Gruppen  von  ideenreichem  Inhalt:  „Der  Schlaf  und  das  Er- 
wachen der  Blumen“,  die  Hortikulturhalle  schmückend,  Tafts  Eigenart 
dokumentiert.  Seine  Gruppe  „Verzweiflung“  reiht  sich  würdig  den  anderen 
eigenartigen  Arbeiten  an.  Im  Porträt  arbeitet  Taft  ebenfalls  vor  allem  auf 
seelischen  Ausdruck  hin. 

Um  nun  zu  Daniel  C.  French  zurückzukehren,  so  sei  bemerkt,  dass  er 
neben  St.  Gaudens  heute  an  der  Spitze  der  amerikanischen  Bildhauer  steht 
und  niemand  mehr  und  bedeutsamere  Aufträge  für  den  Schmuck  öffentlicher 
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Gebäude  aufzuweisen  hat  als  er.  Sein  bedeutendes  Talent,  seine  umfassende 
geistige  Bildung  — er  stammt  aus  dem  Kreise  der  Neuengland-Weisen 
und  seine  ungemein  liebenswürdige  Persönlichkeit  eignen  ihn  ganz  beson- 
ders zum  Repräsentanten  nationaler  Kunst  gegenüber  der  offiziellen  Welt. 
Soeben  arbeitet  French  an  einer  Marmorstatue,  die  die  ,,Alma  Mater“  ver- 
sinnlicht und  auch  auf  die  Freitreppe,  vor  die  als  griechischer  Tempel  erbaute 
Bibliothek  unserer  Columbia-Universität  bestimmt  ist.  Eine  klare  reine 
Idealität,  die  mit  klassischer  Veredlung  und  Verklärung  den  Geist  der 
Neuengland-Atmosphäre  ausstrahlt,  ist  dieser  Statue,  wie  überhaupt  Frenchs 
Werken  eigen. 

Daniel  C.  French  ist  am  20.  April  1850  in  Exeter,  New-Hampshire 
geboren  und  nachdem  die  Familie  French  abwechselnd  daselbst  und  in 
Cambridge  und  Amherst  in  Massachusetts  gelebt  hatte,  liess  sich  dieselbe 
im  Jahre  1865,  also  gerade  da  der  junge  Daniel  in  die  für  alle  Eindrücke 
empfänglichsten  Jünglingsjahre  trat,  in  Concord,  dem  Philosophenquartier 
Amerikas,  nieder.  Kein  geringerer  als  Ralph  Waldo  Emerson  sass  zu  Gerichte 
über  des  jungen  Bildhauers  erste  Preisbewerbung  für  „The  minute  man“, 
„Der  Scharfschütze“  (aus  der  Puritanerzeit)  in  der  Townhall  zu  Concord. 
Dort  waren  damals  ungewöhnlich  viele  bedeutende  Geister  vereinigt.  Die 
Eltern  Frenchs  waren  selbst  geistig  sehr  hervorragende  Menschen.  Der 
Vater  war  Jurist  und  stammte  aus  einer  Familie,  die  stets  grosse  Juristen 
produziert  hat,  er  ist  ein  Abkömmling  von  Daniel  Webster  und  die  Mutter 
eine  Verwandte  des  Dichters  J.  G.  Whittier.  Daniel  Frenchs  Schwester  Sarah 
schrieb  einmal:  „Mein  Bruder  Dan  kam  früh  genug  nach  Concord,  so  dass 
die  eigentümliche  Luft  von  Concord  ihn  noch  voll  beeinflussen  konnte.  Es 
waren  so  viel  ungewöhnliche  Menschen  dort  beisammen,  dass  das  unge- 
wöhnliche an  mir  war  — dass  ich  gewöhnlich  blieb!“ 
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Dabei  darf  man  sich  aber  nicht  ver- 
hehlen, dass,  was  den  eigentlichen  Unter- 
richt in  der  Bildhauerei  anbelangt,  French 
sich  doch  nicht  unter  günstigen  Um- 
ständen entwickelte.  In  seiner  Heimat 
war  ein  solcher  nicht  erhältlich  und  alle 
Instruktionen , die  French  empfangen 
hatte,  als  er  den  Auftrag  für  seinen 
„Minute  man“  erhielt,  war  ein  Monat 
Studium  in  Wards  Atelier  in  Brooklyn 
und  ein  Anatomie-Kurs  bei  Dr.  Rümmer 
in  Boston.  Daniel  French  war  damals 
23  Jahre  alt.  Seine  Jugendarbeiten  wurden 
beeinflusst  durch  die  realistische  Beob- 
achtung der  Naturwelt,  die  ihn  umgab. 
Und  gerade  dies  ist  wohl  seiner  idealen 
Richtung  zugute  gekommen,  der  er  damit 
die  reelle  Basis  gab.  Tiere  und  ins- 
besondere Vögel  suchte  er  nachzubilden. 
Die  eingehenden  Studien  der  Vögel 
haben  ihn,  wie  er  selbst  bekannt  hat,  zu 
den  so  eigenartigen  Flügeln  seiner 
Grabengel  befähigt,  die  viel  bewundert 
werden.  Er  verliert  sich  dabei  nie  in 
Details,  die  vom  Totaleindruck  ablenken 
Linien  und  Flächen  gestaltet  er  seine 
Arbeiten  doch  wahr  und  eindrucksvoll.  Einige  Studienjahre  in  Europa 
folgten  dem  ersten  bedeutenden  Auftrag.  In  Florenz  arbeitete  French 
ein  Jahr  mit  dem  amerikanischen  Bildhauer  Ball,  kehrte  wieder  nach 
Amerika  zurück  und  schuf  eine  Reihe  von  Statuen.  Unter  den  Arbeiten 
dieser  frühen  Periode  sind  die  Statue  von  John  Harvard  in  der  Harvard- 
Universität  und  die  verschiedenen  Porträts  von  Emerson  und  anderen 
Neuengland-Berühmtheiten  die  bekanntesten.  Sie  tragen  noch  alle  einen 
Puritanertypus,  aber  verklärt  durch  echt  künstlerische  Auffassung.  Immer- 
hin muss  man  sagen,  dass  French  erst  durch  seinen  im  Jahre  1888 
angetretenen  Aufenthalt  in  Paris  zu  voller  Reife  gelangte.  Er  bezog 
ein  selbständiges  Atelier,  aber  mit  aufmerksamen  Augen,  empfindsamer 
Seele  und  einem  rasch  auffassenden  Geiste  nahm  er  die  Anregungen 
von  allen  bedeutenden  Meistern  in  sich  auf,  ohne  an  seiner  Originalität, 
seiner  spezifisch  neu-englischen  Schaffensweise  Schaden  zu  nehmen. 
Das  dem  Künstler  eigene  Vermögen  der  Charakterisierung  wurde  durch 
die  Aneignung  französischer  Technik  gehoben.  Die  Statue  des  General 
Cass  für  das  Kapitol  in  Washington  war  das  erste  Resultat  dieser  neuen 
Schaffensperiode,  die  Gallaudet-Gruppe  für  Washington  folgte.  Der  berühmte 
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Lehrer  der  Taubstummen  ist  sitzend  dargestellt,  zu 
ihm  aufblickend  ein  kleines  Mädchen,  das  er  unter- 
richtet. Auf  der  Weltausstellung  in  Chicago  rief  das 
vornehme  und  ausdrucksvolle  Relief:  „Der  Engel  des 
Todes  und  der  junge  Bildhauer“  (siehe  Abbildung) 
allgemeine  Bewunderung  hervor.  Der  Engel,  welcher 
im  Begriffe  steht,  dem  jungen  Bildhauer,  der  eben 
eine  Sphinx  formen  will,  den  Meissei  aus  der  Hand 
zu  nehmen,  ist  ein  Werk  von  edler  Komposition. 

Die  Beschattung  des  Engelsantlitzes,  wodurch  dieses 
gleichsam  in  mystisches  Dunkel  gehüllt  wird,  kann 
zu  den  glücklichsten  Eingebungen  gerechnet  werden. 

Andere  bedeutsame  Engel  von  Frenchs  Künstlerhand 
sind  die  am  Clarke-Monument  (siehe  Abbildung),  der 
Engel  des  Lebens,  das  White-Monument  u.  s.  w. 

Eines  der  Hauptwerke  von  French  war  auch  seine 
Statue  der  Republik  auf  der  Chicagoer  Ausstellung. 

Mit  dem  Tierbildhauer  Potter  schuf  er  gemeinsam 
„Farmer  und  Pferd“,  „Indianer  und  Stier“  u.  s.  w.  für 
Chicago.  Der  Erfolg  des  Milmore-Denkmals  (der 
Todesengel  und  der  Bildhauer)  brachte  French  die 
Bestellung  zu  einem  anderen  Werke,  das  sich  zu  einer 
seiner  vollendetsten  Schöpfungen  gestaltete.  Es  ist 
das  John  Boyle  O’Reilly-Denkmal,  welches  Erin 
inmitten  der  Poesie  und  des  Patriotismus  darstellt.  Die  beiden  letzt- 
genannten Figuren  reichen  die  Zweige  für  den  Kranz,  den  Erin  windet. 
Nichts  Steifes  oder  Theatralisches  haftet  dieser  Gruppe  an,  der  Gedanke, 
der  die  Figuren  verbindet,  ist  in  der  Komposition  voll  ausgedrückt.  Alles 
ist  Ruhe  und  Ehrerbietung,  und  dabei  geht  ein  Zug  tiefen  Empfindens  durch 
jede  Linie.  Wie  bei  allen  Werken  von  French  ist  die  Wirkung  derSchatten- 
und  Lichtmassen  auf  das  Sorgfältigste  studiert,  ohne  je  einen  ausgeklügelten 
Eindruck  hervorzubringen.  Leider  ist  dieses  Werk  auf  einem  Friedhof  in 
Boston  plaziert,  also  den  Augen  der  meisten  entrückt.  Mit  Freude  sieht 
man  aber  der  Vollendung  der  „Alma  Mater“  entgegen,  welche  nahe 
unserem  Riversidepark  im  schönsten  Teile  New- Yorks,  wo  man  gerne 
lustwandelt,  thronen  wird. 

Obgleich  mir  keine  Abbildungen  seiner  Werke  zur  Verfügung  stehen, 
so  darf  ich  doch  Charles  Graflys  aus  Philadelphia  wenigstens  mit  Worten  zu 
gedenken  nicht  vergessen,  denn  er  ist  einer  der  bedeutendsten  unserer  Bild- 
hauer. Im  Jahre  1862  empfing  er  in  seiner  VaterstadtPhiladelphia  unterThomas 
Eakins  seine  erste  Kunstausbildung.  Dann  aber  trat  er  die  Reise  nach  Paris 
an  und  wurde  ein  eifriger  Schüler  Chapus.  In  der  Pariser  Ausstellung  des 
Jahres  1890  lenkte  er  zuerst  die  allgemeine  Aufmerksamkeit  durch  seine 
Idealbüsten  „Johannes“  und  „Daedalus“  auf  sich.  Die  letztere  wurde 
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später  für  die  Akademie  in  Philadelphia 
angekauft.  Sein  ,,Mauvais  Presage“  er- 
warb ihm  im  folgenden  Jahre  die  ehren- 
volle Erwähnung;  dann  kehrte  Grafly 
dauernd  nach  seiner  Heimat  zurück,  ward 
Professor  der  Skulptur  an  der  Akademie 
zu  Philadelphia  und  trat  hier  durch  seine 
ungemein  individuellen  und  charakter- 
vollen Arbeiten  immer  mehr  in  den 
Vordergrund  des  künstlerischen  Schaffens. 
Sowohl  im  Porträt,  als  auch  in  der  idealen 
Figur  dokumentierte  sich  eine  sehr  kraft- 
volle Auffassung.  Die  Hauptfontäne  für 
die  Buffaloer  Ausstellung,  „Der  Mensch“, 
war  sein  Werk,  eine  Aufgabe,  bei  der  es 
ihm  vergönnt  war,  gerade  seiner  auf  dem 
Ausdruck  des  Individuums  basierenden 
Eigenart  völlig  gerecht  zu 
werden.  Die  letzte  Skulpturen- 
ausstellung schmückte  sein 
lebensvolles  Porträt  des  Dr. 
Starr. 

Herbert  Adams  in  New- 
York  steht  heute  auch  inmitten 
der  erfolgreichen  und  aner- 
kannten Künstler.  Ausser  in 
seiner  Heimat  hat  er  in  Paris 
bei  Mercie  seine  Ausbildung  genossen.  Er  ist  aus  West-Concord  gebürtig 
und  wie  bei  French  zeigt  sich  auch  bei  ihm  der  puristische  Neuengland-Geist. 
Seine  Statue  von  William  Ellberg-Channing  aus  Boston  ist  edel  gehalten. 
Derzeit  ist  Adams  mit  Hochreliefs  zum  Schmucke  der  Pforten  der  New- 
Yorker  St.  Bartholomäuskirche  beschäftigt,  die  verschiedene  Momente  der 
biblischen  Geschichte  zu  Motiven  haben  und  sehr  lebensvoll  zu  werden 
versprechen. 

Obgleich  von  Geburt  Mexikaner,  hat  doch  Charles  Albert  Lopez  alle 
Berechtigung  unter  die  voll-amerikanischen  Bildhauer  zu  zählen,  denn  nur 
wenige  Wochen  alt,  kam  er  mit  seinen  Eltern  nach  den  Vereinigten  Staaten 
und  hat  seine  Ausbildung  zum  grossen  Teile  hier  genossen.  Schon  mit 
seinem  14.  Jahre  widmete  er  sich  der  Bildhauerei  und  trat  als  Schüler  bei 
Ward  ein,  mit  dem  er  mehrere  Jahre  arbeitete.  Später  begab  er  sich  nach 
Paris  und  arbeitete  drei  Jahre  unter  Antoine  Falguere  auf  der  Ecole  des 
Beaux  Arts.  Seine  Werke  sind  besonders  bemerkenswert  durch  ihre  präg- 
nante Charakteristik  und  Lebendigkeit  des  Ausdruckes  und  der  Bewegung. 
Seine  Marmorstatue  „Mahomet“  für  das  New-Yorker  Appellationsgerichts- 


Charles  Niehaus,  Lincoln,  für  das  Gebäude  der  Historischen 
Gesellschaft  in  Buffalo 
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gebäude,  ein  Werk  von  bedeutender 
Auffassung,  war  auf  der  Weltaus- 
stellung. Auch  das  Modell  der  sehr 
charakteristischen  Negergruppe,  wel- 
ches auf  der  Süd-Karolina- Ausstellung 
im  Jahre  1901  — 1902  viel  Beifall  fand, 
fiel  hier  auf  der  New-Yorker  Aus- 
stellung durch  Originalität  auf.  An  dem 
Marine-Triumphbogen  beteiligte  sich 
Lopez  ebenfalls  und  zwar  mit  einer 
Ostindien  personifizierenden  Gruppe. 

Seine  Werke  „Jugend“,  „Bacchan- 
tin“, „Der  Schnelläufer“  haben  ihm 
viel  Anerkennung  verschafft.  Für  das 
Modell  einer  Sonnenuhr  wurde  ihm 
von  der  Skulpturgesellschaft  der 
Preis  zuteil,  für  die  Bronzebasis  einer 
Flaggenstange  gewann  er  den  Preis  bei 
der  Municipal  Art  Society.  Beidemale 
half  ihm  sein  vornehmer  Geschmack 
zum  Siege. 

Einen  Bildhauer  von  besonderem 
Talent  besitzen  wir  auch  in  George 
Gray  Barnard,  dessen  Gruppe:  „Ich 

fühle  ZWei  Naturen  in  mir  auf  der  Albert  Weinert,  Indianer-Häuptling  und  englischer 
Pariser  Ausstellung  1894  Aufsehen  er-  General  in  Beratung  (King  Hendrick  und  Sir 
regte,  ebenso  dessen  „Steinhauer“.  William  Johnson) 

Seine  Kunst  trägt  einen  heroischen 

Charakter.  Er  ist  grosszügig,  kraft-  und  machtvoll  in  jeder  Linie  und 
es  steht  zu  erwarten,  dass  er  — der  erst  39jährige  — - noch  bedeutend 
in  das  Kunstleben  eingreifen  wird.  Die  „Zwei  Naturen“  sind  unserem 
Metropolitan  Museum  of  Arts  einverleibt  worden.  Für  das  neue  Staats- 
kapitol von  Pennsylvanien  in  Harrisburg  sind  Barnard  soeben  elf 
Kolossalgruppen  übertragen  worden,  die  die  Arbeit  der  nächsten  fünf 
Jahre  für  ihn  bilden  werden.  Barnard  ist  in  Belleforte,  Pennsylvanien, 
geboren,  hat  aber  den  grössten  Teil  seines  Lebens  in  Muscatine,  Jowa, 
zugebracht.  Er  studierte  unter  grossen  Entbehrungen  in  Chicago  und 
für  den  ersten  Ertrag,  den  er  durch  eine  Büste  verdiente,  eilte  er 
nach  Paris,  wo  er  sich  mit  enormem  Eifer  durchrang.  Seit  1894  ist 
er  nach  Amerika  zurückgekehrt  und  arbeitet  in  New-York.  Auf  der 
eben  stattgehabten  Skulpturenausstellung  fiel  ihm  für  seine  ungemein 
liebliche  Figur  „Mädchenhaftigkeit“  die  zweitgrösste  Anzahl  Stimmen 
zu.  Es  wurde  nämlich  darüber  abgestimmt,  welches  Kunstwerk  am  besten 
gefiele. 
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Die  allergrösste  Stimmen- 
zahl aber  gewann  Isidor  Konti 
für  seine  weibliche  Brunnenfigur, 
ein  Werk  von  renaissance- 
massiger  Schönheit.  Konti 
gehört  nicht  der  eben  besprochenen  Gruppe 
von  Künstlern  an,  die  hier  geboren,  in  Paris 
ihre  Ausbildung  suchten.  Er  und  Karl  Bitter 
stehen  an  der  Spitze  der  jungen  Künstlergruppe, 
die  in  Europa,  respektive  Deutschland  oder 
in  Österreich  geboren  und  ausgebildet,  hier 
ihre  Reife  gefunden  und  unter  vielen,  die 
trotz  bedeutender  Talente  hier  nicht  die  erwar- 
tete Förderung  gefunden  haben,  sich  empor- 
schwangen zu  ersten  Stellungen  unter  der 
hiesigen  Künstlerschaft.  Isidor  Konti  zeichnet 
sich  durch  die  herrliche  Vollendung  seiner 
Figuren  aus,  die,  ohne  sich  von  den  alten  Schön- 
heitstraditionen zu  entfernen,  doch  modernes 
Leben  atmen.  Seine  Kompositionen  sind  un- 
gemein  harmonisch  gedacht,  seine  Technik  hat 
einen  besonderen  Reiz  — Vollendung,  ohne  je 
in  das  „Zuviel“  auszuarten.  Konti  trat  zuerst 
bei  Gelegenheit  der  pan-amerikanischen  Kunst- 
ausstellung in  den  Vordergrund.  Karl  Bitter 
war  Direktor  der  Skulpturen  auf  der  pan- 
amerikanischen Ausstellung  und  übertrug  eine 
Reihe  von  bedeutenden  Werken  an  Konti, 
die  Dekorationen  des  Musiktempels  mit  den 
Allegorien  der  verschiedenen  Gattungen  der  Musik,  sowie  ganz  besonders 
die  grosse  Gruppe  „Das  despotische  Zeitalter“  (Sklaven,  die  den  Wagen  des 
Herrn  ziehen)  waren  sein  Werk  (siehe  Abbildung).  Die  letztere  Gruppe  in 
kleinerem  Bronzemodell  schmückte  auch  die  eben  stattgehabte  Skulptur- 
ausstellung. Zu  den  am  allermeisten  an  das  reine  Schönheitsgefühl  der 
Renaissance  mahnenden  Skulpturen  gehören  sein  „Frühlingserwachen“ 
(siehe  Abbildung),  seine  Bronzestatue  „Inspiration“  und  die  „Psyche“,  welche 
Konti  eben  für  die  St.  Louiser  Ausstellung  vollendet. 

Karl  Bitter  ist  gleich  Konti  ein  Schüler  der  Wiener  Kunstakademie, 
speziell  der  Professoren  Hellmer  und  Kundmann.  Wenig  länger  als  Konti 
weilt  er  hier  — wohl  ungefähr  elf  Jahre  — aber  neben  seinem  eigenartigen, 
kräftigen  Talent  hat  ihm  ein  besonderer  Glücksstern  hier  geleuchtet.  Seine 
Richtung,  der  Michel  Angelo  als  Vorbild  diente  und  die  ins  Grosszügig- 
Dekorative  neigt,  zog  den  hervorragenden  Architekten  Hunt  an,  der  damals 
alle  Bauten  für  die  Millionäre  ausführte,  und  so  ward  auch  Bitter  in  jene 


Hamon  Atkins  Mac  Neil,  Der  Sonnen- 
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Kreise  eingeführt,  hat  geholfen  ihre  Paläste,  ihre 
Gräber  schmücken.  Die  Bronzetüren  der  alten  Trinity- 
kirche  hat  er  mit  geistvollen  Reliefs  geziert.  Seine 
geistige  Eigenart  befähigt  ihn  besonders  zum  Leiter 
bedeutender  Unternehmungen.  Daher  wurde  er  zum 
Direktor  der  Skulpturen  auf  der  pan-amerikanischen 
Ausstellung  und  jetzt  auch  der  St.  Louiser  Welt- 
ausstellung ernannt.  Auch  bei  der  eben  stattgehabten 
Skulpturenausstellung  fungierte  Bitter  als  „Chairman“, 
d.  h.  stand  an  der  Spitze  des  Arrangement-Komitees. 

Sein  Thanatos  für  das  Grabdenkmal  Hubbards,  sowie 
die  trauernde  Figur  für  Henry  Villards  Grabdenkmal 
zeigen  Bitters  ausdrucksvolle  Kunst  in  ihrer  Vollendung. 

Seine  Figuren  für  den  Türeingang  zur  Handelskammer 
sind  dem  Zwecke  entsprechend  mehr  dekorativ. 

Der  dritte  der  jungen  Wiener  Kollegen  ist  George 
Julian  Zolney,  der  zwar  Ungar  von  Geburt,  doch  in 
Wien  unter  Hellmer  und  Kundmann  seine  Ausbildung 
genossen  hat.  Seit  1892  weilt  Zolney  in  New-York. 

Seine  ersten  grossen  Erfolge  verdankt  er  der  Aus- 
stellung in  Nashville.  Seitdem  ist  er  mit  Aufträgen  aus 
dem  Süden  überflutet.  Ein  sehr  flott  gemeisseltes 
Selbstporträt  zierte  die  Skulpturausstellung. 

Ein  Brooklyner,  also  ein  Amerikaner  von  Geburt, 
aber  ebenfalls  ein  Schüler  Hellmers,  ist  F.  J.  R.  Roth. 

Er  wandte  sich  später  nach  Berlin  und  widmete  sich 
unter  Paul  Meyerheim  dem  Tierfach,  wobei  ihn  auch 

die  Studien  im  Zoologischen  Garten  wesentlich  förderten.  Vor  vier  Jahren 
Hess  sich  Roth  dauernd  in  New-York  nieder  und  gilt  hier  mit  Recht  als  der 
erste  Bildhauer  im  Tierfach,  da  er  mit  grosser  Wahrheitstreue,  Geschmack 
und  technischer  Fertigkeit  seinen  Modellen  gerecht  zu  werden  versteht. 

Für  die  Buffaloer  Ausstellung  meisselte  er  die  grossen  Büffelgruppen  und 
ein  Wagenrennen,  dessen  Modell  sich  jetzt  auf  der  Skulpturausstellung 
befand  (siehe  Abbildungen),  ebenso  die  Zirkuselefanten. 

Ein  in  Amerika  geborener  Bildhauer  von  Bedeutung,  der  aber  grössten- 
teils in  Deutschland,  besonders  in  München  seine  Ausbildung  fand,  ist 
Charles  Niehaus.  In  Cincinnati  geboren,  eilte  er  nach  München,  sobald  es 
seine  Mittel  gestatteten.  Ein  Aufenthalt  in  Italien,  England  und  Frankreich 
folgte  und  nachdem  er  dazwischen  Amerika  besucht  und  sich  den 
Auftrag  für  zwei  Garfield-Statuen,  eine  für  das  Kapitol  in  Washington,  eine 
für  die  Vaterstadt  Cincinnati  geholt  hatte,  kehrte  er  nach  Europa  zurück. 
Unter  römischem  Einflüsse  schuf  er  dann  einige  vollständig  an  die  Antike 
gemahnende  Werke  und  der  Klassizismus  behielt  fortan  in  seiner  Kunst  die 
Oberhand.  Seit  1885  hat  er  sich  dauernd  in  New-York  niedergelassen  und 
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wurde  mit  einer  grossen  Anzahl 
wichtiger  Arbeiten  betraut,  unter 
denen  der  „Lincoln“  und  dasHahne- 
man-Denkmal  in  Washington  zu  den 
hervorragendsten  gehören. 

Unter  diejenigen  Künstler,  die 
schon  vor  längerer  Zeit  Amerika  zu 
ihrer  Heimat  gemacht,  aber  in 
Deutschland  ihre  Studien  zurück- 
gelegt haben,  gehören  Josef  Sibbel 
und  Henry  Baerer. 

Sibbel  hat  sich  ausschliesslich 
auf  die  religiöse  Kunst  geworfen, 
Basreliefs  und  Statuen  von  seiner 
Hand  schmücken  eine  grosse  Anzahl 
der  Kathedralen  und  Kirchen  der 
Vereinigten  Staaten.  Seinen  Figuren 
ist  eine  ungemeine  Lebendigkeit 
eigen,  die  weiblichen  Gestalten  sind 
überdies  von  grosser  Lieblichkeit  und 
Anmut  (siehe  Abbildungen). 

HenryBaerersBildwerke  tragen 
den  Stempel  klassischen  Schönheits- 
sinnes. Seine  beiden  Beethoven- 
Statuen,  die  eine  mehr  den  grübeln- 
den, die  andere  den  inspirierten 
Meister  darstellend,  befinden  sich 

Solon  H.  Borglum,  Indianerin  am  Grabhügel  weinend  im  New- Yorker  Zentral-  Und  Pro- 
spekt Park.  „Ossian  und  Minerva“, 
„Der  Fischer“  und  besonders  der  Entwurf  für  das  Goethe-Denkmal  zeigen 
Baerers  vielseitige  Befähigung. 

Der  Tiroler  Schwarzott,  der  leider  krankheitshalber  jetzt  wenig  arbeitet, 
gehört  nicht  minder  zu  den  begabtesten  deutsch-amerikanischen  Bildhauern. 

Auch  die  aus  früher  erörterten  Gründen  hier  leider  noch  nicht  zu  gehöriger 
Verbreitung  gekommene  kunstgewerbliche  Seite  der  Skulptur  wird  von  zwei 
Deutschen  und  zwar  mit  grosser  Meisterschaft  betrieben.  So  hat,  noch  ehe 
die  sezessionistische  Richtung  hieher  drang,  Henry  Linder  in  Entwürfen 
für  Uhren,  Kamine  u.  s.  w.  die  weibliche  Figur  in  einer  dem  Sezessionismus 
ähnlichen  Weise  aufs  glücklichste  für  die  Dekoration  verwendet,  während 
Karl  Hamann  sich  mit  viel  Talent  insbesondere  den  Entwürfen  für  Silber- 
arbeiten widmet. 

Albert  Weinert  hat  seine  Studien  zuerst  in  Deutschland  bei  Melchior  zur 
Strassen  und  dann  an  der  Brüsseler  Ecole  des  Beaux  arts  zurückgelegt 
und  sich  zuerst  durch  sein  geniales  Freiheitsdenkmal  in  Chicago,  dem 
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Solon  H.  Borglum,  An  der  Grenze  von  des  weissen  Mannes  Land 


das  Freiligrath’sche  Gedicht  „Die  Revolution“  zugrunde  liegt,  ausgezeichnet. 
Ferner  hat  er  für  das  Ufer  des  Lake  George  ein  Denkmal  geschaffen  (siehe 
Abbildung),  das  den  Mohikan  - Indianer  King  Hendrick  während  der  denk- 
würdigen Unterredung  mit  Sir  William  Johnson  im  Jahre  1755  darstellt, 
und  zwar  in  dem  Momente,  da  der  erstere  an  fünf  Stöcken  erklärt,  dass  es 
leichter  sei,  sie  zusammen  zu  zerbrechen,  als  jeden  einzeln,  dies  auf  die 
Kriegsführung  anwendend. 

Es  erübrigt  uns  nun  noch  der  jungen  Generation  zu  gedenken,  die  unter 
den  bedeutenden,  zumeist  in  Frankreich  herangeblühten  amerikanischen 
Bildhauern  ihre  Lehrmeister  gefunden  hat,  zum  Teil  allerdings  auch  noch 
selbst  nach  Europa  gewandert  ist,  wo  aber  oft  die  älteren  Amerikaner  ihre 
Meister  waren. 

Zuerst  sei  hier  ein  Mann  von  Talent  genannt,  der,  obgleich  nicht 
Amerikaner  von  Geburt,  bei  St.  Gaudens  während  dessen  Pariser  Aufent- 
haltes seine  Hauptanregung  und  Förderung  fand,  sodass  er  dem  Meister 
schliesslich  hierher  folgte.  Ich  spreche  von  Philipp  Martini,  der  von  dem 
alten  Sienneser  Maler  Simone  Martini  abstammt,  aber  im  Eisass  geboren 
wurde.  Martini  hat,  seit  er  seinem  Meister  St.  Gaudens  von  Paris  nach 
Amerika  folgte,  bereits  viele  wichtige  Aufträge  erhalten,  besonders  für  den 
Schmuck  der  Kongressional  Library  in  Washington.  In  Buffalo  erregte  auf 
der  Ausstellung  seine  „Flora“  allgemeines  Aufsehen,  deren  Modell  zierte  die 
Skulpturenausstellung.  Eben  ward  ihm  infolge  einer  Konkurrenz  ein  Denk- 
mal für  Admiral  de  Terney  nach  New-Port  übertragen. 
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Einer  der  talentiertesten  der  jün- 
geren New-Yorker  Bildhauer  ist  ent- 
schieden Horaz  Shrady,  der,  nachdem 
er  sich  schon  dem  Kaufmannsstande 
gewidmet  hatte,  vor  kaum  über  fünf 
Jahren  zu  modellieren  anfing  und  sofort 
Beweise  ungewöhnlicher  Begabung 
erbrachte.  Er  hat  ausschliesslich  in 
New- York  studiert  und  der  erste  grosse 
Auftrag,  der  ihm  zuteil  ward,  ist  eine 
Statue  von  Washington,  die  der  Stadt 
Brooklyn  geschenkt  werden  soll. 
Dann  beteiligte  er  sich  bei  der  Preis- 
bewerbung um  das  Grant-Denkmal 
für  Washington.  Unter  zwanzig  Ent- 
würfen ward  von  der  Staatskom- 
mission, zu  der  nebst  Senator  Wet- 
more,  Staatssekretär  Root,  General 
Dodge,  unsere  beiden  berühmtesten 
Bildhauer  St.  Gaudens  und  French 
zugezogen  waren,  derj  enige  von  Shrady 
als  der  bedeutendste  befunden,  aber 
man  schwankte,  ob  dem  so  jungen  und 
unerfahrenen  Manne  solch  wichtige 
Arbeit,  für  die  250.000  Dollars  aus- 
gesetzt sind,  übertragen  werden  sollte, 

Miss  Enid  Yandell,  Sonnenuhr,  Die  vier  Jahreszeiten  üb  er  trotz  deS  genialen  Entwurfes 

der  Ausführung  gewachsen  sein 
würde.  Auch  wies  sein  Plan  einige  Schwierigkeiten  für  die  Plazierung  an  Ort 
und  Stelle  auf.  Nächst  ihm  ward  dem  Entwürfe  von  Charles  Niehaus  die 
meiste  Anerkennung  zuteil  und  da  Niehaus’  Entwurf  sich  dem  örtlichen 
Arrangement  besser  anpasste,  so  beschloss  man  eine  engere  Konkurrenz  der 
beiden  Künstler  zu  veranlassen  mit  entsprechender  Honorierung  desjenigen, 
der  den  Auftrag  nicht  erlangen  würde.  Es  scheint  nun  keinem  Zweifel  mehr 
zu  unterliegen,  seit  Shrady  seine  letzten  veränderten  Skizzen  unterbreitet  hat, 
dass  ihm  dieser  so  bedeutungsvolle  Auftrag  zuteil  werden  wird.  Shrady  hat 
ganz  besonders  auch  dem  edelsten  unter  den  Tieren,  dem  Pferde,  seine 
Studien  gewidmet  und  die  ungemein  lebendige  Gruppe  des  Siegeszuges,  eine 
geniale  Komposition,  war  es  vor  allem,  die  Shrady  zum  Siege  half. 

Unter  den  jungen  Talenten  ist  es  ferner  Hamon  Atkins  Mac  Neil,  der 
besondere  Beachtung  verdient.  Er  hat  sich  einer  Branche  zugewendet, 
die  nur  dem  amerikanischen  Bildhauer  zugänglich,  aber  reich  ist  an 
künstlerischen  Motiven.  Durch  seine  Indianer  vor  allem  ist  er  rasch  in  den 
Vordergrund  des  Kunstlebens  getreten.  Mac  Neil  ist  in  Chelsea,  Massachusetts, 
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geboren.  Seine  künstlerische 
Ausbildung  hat  er  zum  Teil 
hier,  zum  Teil  in  Paris  em- 
pfangen. Er  war  auch  schon 
auf  der  Pariser  Weltaus- 
stellung durch  seine 
Gruppen  am  Portikus  des 
Nationalpavillons  vertreten. 

,,Der  Sonnenschwur“  und 
der  letzte  Akt  des  Moqui- 
Schlangentanzes  wird  vielen 
erinnerlich  geblieben  sein. 

Er  errang  sich  damals  schon 
die  silberne  Medaille.  Die 
ungemein  charakteristische 
Auffassung,  die  eigenartige 
Schönheit,  die  er  seinen 
Naturkindern  mit  ihren 
sehnigen  Gliedern  und  ihren 
muskulösen  Zügen  zu  ver- 
leihen weiss,  habenihnrasch 
für  diese  Spezialitätberühmt 
gemacht.  Aber  auch  in  ande- 
ren Sphären  drückt  sich  der 
ideale  Schwung  der  Mac 
Neil’schen  Auffassung  mit 
viel  Glück  aus.  Dies  bewies 
die  höchst  ideenreiche  und 
schön  gruppierte  lebens- 
volle Komposition  „Vom 
Chaos  zur  Dämmerung“, 
ein  Hochrelief,  welches  die 

eben  stattgehabte 
Skulpturenausstellung 
schmückte. 

Ein  anderer  der  Jungen  könnte  einen  schier  verleiten,  eine  abenteuer- 
liche Geschichte  aus  dem  westlichen  Leben  zu  schreiben,  statt  eine  Künstler- 
biographie, richtiger  beides  in  einem.  Es  ist  Solon  H.  Borglum,  dieses 
Kind  des  wilden  Westens.  Borglum  hat  erst  jahrelang  auf  demRansch  gelebt, 
von  aller  Kunst  und  Kultur  ferne,  bis  er  plötzlich  zu  zeichnen  anfing  und 
dann  nicht  mehr  los  davon  konnte,  vom  westlichen  Leben  aber  auch  nicht, 
und  so  mehrere  Jahre  beides  vereinigte,  indem  er  ein  kleines  Atelier  in  Santa 
Ana  bezog,  sich  aber  nur  Sonntags  daselbst  auf  hielt  und  während  der  ganzen 
übrigen  Woche  hinauspilgerte  in  die  Saddleback-Berge,  welche  Santa  Ana 
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in  Nebraska  umgürten.  Da  drang  er  vor  bis  unter  die  spanischen  Indianer, 
lebte  mit  ihnen  wie  einst  als  Cowboy,  aber  skizzierte  unaufhörlich,  mit  uner- 
müdlichem Fleisse.  Und  die  Eindrücke  der  Tiere  und  der  Menschen,  die 
jenes  wilde  Naturleben  führten,  die  seine  Freunde  waren  und  blieben,  nahm 
er  auch  mit  sich,  als  er  es  schliesslich  so  weit  brachte,  nach  Paris  wandern 
zu  können,  nachdem  er  mit  schwerem  Herzen  einen  regulären  Kursus  an  der 
Kunstschule  zu  Cincinnati  mitgemacht  hatte,  denn  so  sehr  ihn  die  Kunst 
anzog,  so  zuwider  war  ihm  das  geregelte  Stadtleben.  Mit  einer  Kotze  und 
einem  Ölofen  langte  er  auch  in  Paris  an.  So  hat  Borglum  auch  dort  wie  ein 
Cowboy  gelebt:  Auf  der  Erde  in  die  Decke  gewickelt,  herrlich  schlummernd, 
seine  Malzeiten  auf  dem  kleinen  Herde  sich  selbst  bereitend!  Jetzt  hat  er 
sich  in  New-York  niedergelassen,  aber  im  Herzen  ist  er  immer  noch  auf  den 
Prairien.  Sein  intensives  Mitempfinden  aller  Schicksale  von  Mensch  und  Tier 
in  jenem  wilden  Leben,  seine  Vertrautheit  mit  den  alten  Kameraden  drückt 
sich  in  jedem  der  meist  in  kleinen  Dimensionen  gehaltenen,  ungemein  lebens- 
und  empfindungsvollen  Werken  des  originellen  Künstlers  aus.  Die  letzte 
Skulpturenausstellung  war  mit  einer  grossen  Anzahl  seiner  eigenartigen 
Schöpfungen  geschmückt:  „An  der  Grenze  von  des  weissen  Mannes  Land“, 
„Indianerin  am  Grabhügel  weinend“,  „Wildes  Bronco“  (siehe  Abbildungen), 
„Unser  Sklave“  — ein  ermüdetes  Pferd  — , „Das  Einfangen  wilder  Pferde“, 
„Der  Schneesturm“,  „Der  wilde  Reiter“,  „Auf  der  Spur“,  „Der  Sonnentanz“ 
u.  s.  w.  sind  die  von  ihm  gepflegten  Sujets. 

Mehr  den  Idealen  der  Renaissance,  die  er  aber  mit  moderner  Empfindung 
zu  verquicken  trachtet,  wendet  sich  ein  anderer  unserer  Jungen  zu:  Augustus 
Lukeman.  Auch  er  hat  die  Pariser  Ecole  des  Beaux  Arts  besucht,  ist  aber 
hauptsächlich  durch  seine  Studienzeit  bei  French  in  New-York  beeinflusst 
worden.  Lukeman  stammt  von  deutschen  Eltern,  ist  aber  in  Virginien  geboren. 
Es  ist  dem  noch  sehr  jugendlichen  Manne  die  Bestellung  zwei  verschiedener 
Mac  Kinley-Statuen  für  die  Städte  Adams  und  Springfield  in  Massachusetts 
zuteil  geworden.  In  der  einen  derselben  trachtet  Lukeman  mehr  den  Staats- 
mann, in  der  anderen  den  heroischen  Menschen  Mac  Kinley  in  der  Auffassung 
zum  Ausdruck  zu  bringen.  Der  Sockel  der  letzteren  Statue  wird  mit  Reliefs 
geschmückt,  die  das  Leben  im  Kongress,  die  Inauguration  und  die  Todes- 
vision, als  Mac  Kinley  die  Hymne  „Nearer  my  God  to  thee“  gelispelt  haben 
soll,  sehr  lebhaft  zur  Anschauung  bringen.  Lukemans  „Gott  Manu“, 
sowie  das  Relief : „Thetis,  dem  Achilles  die  Waffen  reichend“  zeigen 
Lukemans  auf  Renaissanceidealen  basierende  Kunst.  Die  beiden  Arbeiten 
befanden  sich  auf  der  Skulpturenausstellung.  Es  erübrigt  mir  jetzt  noch  vor 
allem  zweier  Bildhauerinnen  zu  gedenken,  denen  es  gelungen  ist,  sich 
unter  den  Jungen  eine  ganz  hervorragende  Stellung  zu  erobern.  Es  sind 
Janet  Scudder  und  Enid  Yandell. 

Janet  Scudder  ist  in  Cincinnati  geboren.  Ihr  bedeutendes  Talent  führte 
sie  nach  Chicago,  wo  sie  hauptsächlich  unter  Lorado  Tafts  Leitung  sich  aus- 
bildete. Dann  flog  auch  sie  nach  Paris,  aber  sie  verblieb,  obwohl  sie  natürlich 
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die  Einflüsse  und  Anregungen  der  grossen  Franzosen  einsog,  doch  unter 
amerikanischer  Schulung,  denn  Mac  Monnies  war  dort  für  zehn  Jahre  ihr 
Lehrer  und  seine  schwungvolle  Auffassung  ist  in  ihren  Arbeiten  unverkennbar. 
Zwei  Reliefporträts,  die  dieser  begabten  Schülerin  Mac  Monnies  ihre  Ent- 
stehung verdanken,  hat  die  Luxemburg-Galerie  angekauft.  Seit  kurzem  hat 
janet  Scudder  ihr  Atelier  inNew-York  aufgeschlagen.  Die  idealisierte  Kinder- 
gestalt ist  ihr  Hauptgebiet.  Ihre  Putten-  und  Brunnenfiguren  sind  ungemein 
lieblich  und  voll  graziöser  Lebendigkeit.  Auf  der  panamerikanischen  Aus- 
stellung erregte  der  auf  der  Muschel  reitende  Knabe  (siehe  Abbildung)  Auf- 
sehen. Ein  tanzender  Knabe,  den  Wasserrosen  schmücken  und  nach  dessen 
hochgehobenen  Füsschen  die  Wasserkröten  schnappen,  befand  sich  auf  der 
Skulpturenausstellung. 

Zwischen  New- York  und  Paris  wechselt  Enid  Yandell  ihren  Aufenthalt. 
Sie  ward  eine  Schülerin  Rodins,  Mac  Monnies  und  Philipp  Martinis,  nachdem 
sie  den  ersten  Kunstunterricht  auf  der  Kunstschule  zu  Cincinnati  empfangen 
hatte.  Das  Frauengebäude  auf  der  Chicagoer-Weltausstellung  verdankte  ihr 
seinen  Schmuck.  Sie  wurde  auch  unter  siebzehn  Bildhauern,  die  sich  bewarben, 
zur  Herstellung  der  Brunnenfigur  für  Providence  erwählt  und  ganz  besonders 
ihre  Pallas  Athene  auf  der  Centennial- Ausstellung  in  Tennessee  erregte 
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gerechte  Bewunderung,  sowie  ihre  Arbeiten  für  Buffalo.  Sie  zeichnet  sich 
durch  grosse  Anmut  und  Lebendigkeit  der  Figuren  aus.  Viele  ihrer  Werke 
sind  dem  Kunstgewerbe  gewidmet,  so  die  Sonnenuhr,  vier  Jahreszeiten 
(siehe  Abbildung),  die  auch  nebst  einer  Gedächtnistafel  die  Skulpturen- 
ausstellung schmückte  und  eine  sich  jetzt  in  der  Academy-Ausstellung 
befindliche  Fontäne  für  den  Speisetisch  eines  Millionärs. 

Zu  den  begabtesten  der  Jungen  gehört  auch  Adolf  Weinmann,  der 
viel  für  das  Kunstgewerbefach  arbeitet,  und  der  besonders  glücklich  in  der 
Idealisierung  der  verschiedenen  Sportarten  ist.  Seine  Golfspielerin,  sein 
Athlet  sind  moderne  Gestalten,  von  echtem  Schönheitsgefühl  durchdrungen 
und  stark  individualisiert.  Nachdem  er  lange  mit  Charles  Niehaus  gearbeitet, 
hat  er  sich  seit  kurzem  selbständig  niedergelassen. 

Es  ist  ein  lebhaftes  Sprossen  und  Keimen  unter  der  jungen  amerikanischen 
Künstlerschaft.  Noch  manche  Namen  älterer  und  besonders  junger  Künstler 
könnten  hier  beigefügt  werden,  doch  ich  will  nicht  zu  ausführlich  werden.  Es 
ist  zweifellos,  dass  die  Welt  während  der  kommenden  Jahre  immer  mehr 
von  amerikanischer  Kunst  sehen  und  hören  wird.  An  aufstrebenden  Talenten 
fehlt  es  nicht.  Wenn  die  Gelegenheiten  der  Ausbildung  häufiger,  das  Feld 
der  Betätigung  reicher  werden,  dann  wird  wohl  bald  eine  kräftige  Kunst 
hier  erblühen. 


CHARLES  CONDERS  FÄCHER  S»  VON 
BARONIN  VON  KENDELL-LONDON 


N unserer  Mitte  lebt  ein  Künstler,  dessen 
Werk  einer  anderen  Zeit,  einem  anderen 
Jahrhundert  angehört.  Damals  war  die  äussere 
Erscheinung  des  Lebens  zierlich  geformt 
und  geputzt  und  Männer  und  Frauen  waren 
fröhliche  Mummer,  denen  jeder  Tag  und 
jede  Nacht  neue  Feste  und  Liebeleien  in 
dem  glänzenden  Schmetterlingsleben  der 
Gesellschaft  des  XVIII.  Jahrhunderts  brachte. 

Frankreich  war  damals  die  anerkannte 
Herrin  der  Zivilisation  der  Welt,  und  Watteau, 
Lancret,  Fragonard  und  Drouais  gehörten  zu  ihren  geistreichsten 
Chronisten.  Ihre  Werke  sind  in  der  Tat  ausgesucht  feinsinnig,  was  Leben- 
digkeit und  Anmut  betrifft,  und  wenn  man  heute  eine  Anzahl  von  Conders 
Gemälden  besichtigt,  kann  man  nur  darüber  staunen,  dass  ein  Mann, 
der  fast  ein  Jahrhundert  später  das  Licht  der  Welt  erblickt,  so  gründlich  von 
dem  Geiste  des  XVIII.  Jahrhunderts  durchdrungen  ist,  dass  er  imstande  ist, 
die  Essenz  einer  Vergangenheit  zu  verkörperlichen,  welche  er  nur  in  seinen 
Träumen  gesehen  haben  kann.  Rokoko-Sujets  sind  wohl  von  vielen  modernen 
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Künstlern  behandelt  worden,  doch  glaube  ich,  dass  ihr  Werk  vollständig 
uninspiriert  erscheint  und  nur  eine  mittelmässige  Nachahmung  dessen  ist, 
was  sie  bewundern. 

Könnte  man  in  diesem  unserem  kalt  berechnenden  XX.  Jahr- 
hundert an  eine  Seelenwanderung  glauben,  so  könnte  man  wohl  von  Charles 
Conder  vermuten,  dass  er  einst  in  den  Lustgärten  von  St.  Cloud  und  Ver- 
sailles gewandelt  und  mit  den  eleganten  und  gebrechlichen  Damen  vom 
Hofe  Ludwig  XIV.  und  XV.  geschäkert  habe. 

Seine  ihm  ganz  eigene  Fähigkeit  zeigt  Conder  in  seinen  dekorativen 
Arbeiten,  denn  in  seinen  Ölgemälden  dagegen,  in  welchen  er  moderne  Stoffe 
behandelt,  scheint  er  sich  nicht  zu  Hause  zu  fühlen,  und  seine  Phantasie 
weigert  sich,  sich  zu  dem  anmutigen  Fluge  zu  erheben,  an  welchen  uns  seine 
deliziösen  Fächer  und  dekorativen  Panneaux  gewöhnt  haben.  Einige  seiner 
Fächer  sind  auf  Seide  gemalt,  andere  auf  Vellum,  und  in  einigen  Beispielen 
finden  sich  auf  der  Oberfläche  gut  komponierte  Gruppen  von  Figuren  mit 
verschiedenen  Gebärden,  allerlei  Lustbarkeiten  und  dazwischen  Medaillons, 
welche  winzige,  mit  äusserster  Zartheit  ausgeführte  Figürchen  enthalten.  Die 
Farben  von  einigen  dieser  Fächer  sind  ganz  wunderschön  in  ihren  Perlmutter- 
tönen. Ein  hervorragend  schönes  Beispiel  dieser  Art  ist  der  hier  reprodu- 
zierte „Frühlings-Fächer“,  welcher  in  den  leichtesten  Tönen  von  Grau,  Blau 
und  Grün  gemalt  ist.  Der  Entwurf  dieses  Fächers  ist  äusserst  anmutsvoll 
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und  zeigt  jene  eigentümliche  Leichtigkeit  der  Pinselführung,  welche  eine  so 
seltene  Qualität  des  Zeichnens  ist.  In  krassem  Gegensatz  zu  diesem  Fächer 
steht  ein  anderer,  welchen  der  Künstler  mit  dem  Titel  ,,Feu  de  Bengal“  be- 
zeichnet hat,  eine  Arbeit,  welche  verdient,  erwähnt  zu  werden,  da  sie  in 
Zeichnung  sowohl  als  auch  in  Farbe  höchst  originell  und  anziehend  ist,  und 
in  einer  bedeutend  kräftigeren  Farbenskala  gemalt  ist  als  die  von  dem 
Künstler  im  allgemeinen  bevorzugte.  Die  Gruppe  von  Figuren  ist  in  warmes, 
rosenrotes  Licht  gebadet.  Dazu  ein  Hintergrund  von  einer  schönen  Nuance 
mittelstarken  Indigos,  die  mit  dem  Rosarot  der  Figuren  einen  glänzenden 
Farbenplan  bildet. 

Der  Magenta-Fächer  ist  ein  vollendetes  Beispiel  der  sonderbaren  Eigen- 
schaften von  Conders  Werk,  und  hier  sehen  wir  das  plötzliche  Abweichen 
seiner  Phantasie,  welches  in  den  seltsamen  Figuren  des  Mittelmedaillons 
Ausdruck  findet.  Sie  haben  anscheinbar  keinen  Zusammenhang  mit  jenen, 
welche  das  Hauptmotiv  der  Zeichnung  bilden.  Seine  Gedanken  scheinen 
plötzlich  abzubrechen  und  wenn  er  die  Arbeit  wieder  aufnimmt,  verfolgt  er 
eine  neue  Idee.  So  ist  Spontaneität  eine  der  auffälligsten  Eigenschaften 
seiner  Malerei,  — eine  Spontaneität,  welche  zwar  manchmal  auffallend 
inkonsequent  ist,  aber  doch  die  magnetische  Anziehungskraft  origineller 
Auffassung  besitzt.  Conders  Zeichnung  ist  sehr  unverlässlich  und  manch- 
mal sogar  absolut  falsch,  insofern  als  Gliedmassen  seiner  Figuren  in 
solchen  Fällen  ganz  unförmig  sind. 

Anderseits  sind  einige  der  Figuren  auf  seinen  Fächern  mit  der  grössten 
Sorgfalt  gezeichnet,  wie  zum  Beispiel  in  den  Hauptgruppen  des  Magenta- 
Fächers.  Hie  und  da  sind  wohl  einzelne  Teile  des  Dekorationsplans  ein 
wenig  zu  schwer  im  Verhältnis  zu  den  übrigen.  Dies  bezieht  sich  speziell 
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auf  den  Napoleon-Fächer  mit  seiner  unruhigen  Zeichnung,  in  welcher  sich 
wieder  jener  sonderbare  Mangel  an  Zusammenhang  aufdrängt,  welchen  ich 
bereits  oben  erwähnt  habe. 

Das  groteske  Element  ist  von  seiner  Arbeit  nie  ganz  zu  trennen;  hier 
blickt  es  durch  in  einem  Gesichte,  hier  in  einer  Pose,  und  wo  er  sich  mit 
moderneren  Motiven  beschäftigt,  kann  man  nicht  umhin,  Annäherungspunkte 
an  Aubrey  Beardsley  zu  finden.  Seine  Figuren  werden  in  solchen  Fällen 
zuweilen  fast  unangenehm  grotesk,  und  seine  Phantasie  verliert  ihren  Reiz 
der  schöpferischen  Kraft,  wird  übermütig  und  manchmal  sogar  ein  wenig 
roh;  aber  sein  Kompositionsgefühl  bleibt  stets  bewundernswert  und  seine 
Farbenharmonien  sind  unfehlbar. 

Unter  allen  seinen  Fächern  sind  diejenigen,  welche  „al  fresco“  gegen 
die  duftigsten  aller  Landschaften  mit  fein  markierten  Gegensätzen  von  Licht 
und  Schatten  gemalt  sind,  bei  weitem  nicht  die  mindest  bezaubernden. 
Conders  Vielseitigkeit,  was  Komposition  betrifft,  ist  ganz  erstaunlich,  da  nicht 
zwei  seiner  Werke  die  geringste  Ähnlichkeit  haben.  Drei  seiner  reizendsten 
Schöpfungen  sind  der  1830-Fächer,  der  Maskenball-Fächer  und  der  Balkon- 
Fächer.  Jeder  einzelne  ist  in  verschiedener  Weise  behandelt  und  zeigt  eine 
wunderschöne  Gruppierung.  Von  grossem  Reiz  sind  die  Mittelfiguren  des 
Maskenballes.  Im,, Balkon“  grenzt  die  auf  dem  Divan  sitzende  Gestalt  wieder 
an  das  Groteske  und  hilft  mit,  die  Anmut  der  anderen  Figur  hervorzuheben. 

Seine  auf  Seide  gemalten  dekorativen  Panneaux  sind  Träume  wollüstiger 
Schönheit  und  sind  meistens  in  den  sanften,  verblassten  Tönen  alter  Gobelins 
gemalt.  Mehrere  Beispiele  dieses  speziellen  Zweiges  seiner  dekorativen 
Arbeiten  verzieren  heute  die  Boudoirs  bekannter  Pariser  Damen. 

Man  kann  leicht  erraten,  dass  Conder  eine  beträchtliche  Spanne  Zeit  in 
F rankreich  verbracht  hat,  und  seine  Arbeit  findet  bei  französischen  Connaisseurs 
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hohe  Anerkennung.  Er  ist  jetzt  nach  Venedig  gezogen,  das  er  schon 
vorher  besucht  hatte.  Ein  Panneau  „Venezianisches  Fest  im  XV.  Jahrhundert“ 
ist  ein  dauerndes  Zeugnis  seines  letzten  Aufenthaltes  in  der  Dogenstadt, 
obgleich  Conder  selbst  jetzt  mit  diesem  Werke  unzufrieden  ist  und,  wie  ich 
glaube,  die  Mittelgruppe  umzumalen  gedenkt.  Es  wird  interessant  sein,  zu 
sehen,  was  er  diesmal  mit  sich  zurückbringen  wird!  Es  ist  kaum  möglich, 
sich  Conder  bei  der  Arbeit  unter  dem  Einfluss  des  täglichen  Londoner  Lebens 
mit  seinem  hässlichen  Lärm  und  Gedränge  und  Getreibe  vorzustellen!  Wenn 
die  Vorhänge  geschlossen  sind  und  die  Lampe  in  dem  Heiligtume  persön- 
licher Gedanken  und  heimlichen  Geschmackes  angezündet,  wandert  die 
Phantasie  schrankenlos  fernen  Szenen  und  Gesichtern  entgegen  und  die 
wirkliche  Umgebung  verschwindet. 

Eine  Gruppe  von  Conders  Fächern  führt  uns  zu  einem  frivolen  Tanz 
durch  die  verschiedenen  Epochen!  Ein  Fächer  ist  das  sprechende  Symbol 
des  Weibes  und  jede  einzelne  Geschichtsperiode  hat  einen  besonderen 
Frauentypus  geschaffen.  Vor  etwa  zwanzig  Jahren  kam  der  Straussfeder- 
fächer  in  die  Mode.  Er  war  eine  Erinnerung  an  die  federige  Flabelia  der 
alten  Griechen  und  Römer  und  wuchs  allmählich  in  Dimensionen,  bis  er  ein 
wahrer  Schirm  für  seine  Trägerin  wurde.  Sein  hoher  Preis  war  nicht  sein 
geringstes  Verdienst,  und  wenn  er  in  prächtigen  Federn  ausgeführt  war,  ver- 
einigte er  Schönheit  mit  Vornehmheit.  Er  hatte  zweierlei  Aussehen,  je  nach 
der  Laune  der  Eigentümerin:  würdig  und  selbst  erstarrend  in  dem  gemessenen 
Schwünge  seiner  langen  Federn  oder  gemütlich  und  heimlich,  zu  verstohlenen 
Geständnissen  einladend.  Sein  unmittelbarer  Vorgänger  und  auf  kurze  Dauer 
sein  Zeitgenosse  war  der  Satin-  oder  Seidenfächer  von  mässiger  Grösse,  der 
mit  Guirlanden  und  Blumen  und  hie  und  da  auch  wohl  mit  Amoretten  oder 
Rokokofiguren  bemalt  war,  um  ihm  einen  spielerischen  oder  liebelnden  Akzent 
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zu  geben.  Dieser  Fächer  war  streng  neutral,  was  Andeutung  auf  den  sozialen 
Verkehr  der  beiden  Geschlechter  betrifft.  Innerhalb  der  letzten  zehn  Jahre  ist 
der  Federfächer  verdrängt  worden,  und  zwar  vom  Gazefächer  und  von  kost- 
baren Spitzen,  die  mit  zarten  und  komplizierten  Zeichnungen  oder  mit 
Medaillons  bemalt  sind.  Dieser  Fächer  gehört  zu  der  Klasse,  die  man  als 
prunkvoll  und  kostbar  bezeichnen  muss.  Neuerlich  ist  die  Mode  zur  Empire- 
Epoche  zurückgekehrt,  während  welcher  der  Flitter  eine  Hauptrolle  in  der 
Frauenkleidung  gespielt  hat.  Vor  zwei  Jahren  sah  eine  Modedame  bei  einem 
Abendempfang  wie  eine  Sternenkonstellation  aus;  sie  flickerte  sinnverwirrend 
vom  Kopf  bis  zu  den  Zehen. 

Gegenwärtig  gibt  die  flatterhafte  Göttin,  die  der  Frau  das  Gesetz  vor- 
schreibt, ihr  vollständige  Geschmacksfreiheit  (wenn  Geschmack  überhaupt  vor- 
handen ist).  Sie  kann  unter  den  vielen  Moden  diejenige  wählen,  welche  ihr  am 
besten  steht,  und  kann  jeden  beliebigen  Stil  ihren  besonderen  Erfordernissen 
anpassen.  Was  Kleidung  betrifft,  war  das  Weib  nie  in  angenehmerer  Lage  als 
heute!  Alte  Reliquien  werden  aus  den  Schränken  ans  Licht  gebracht  und  die 
anmutigen  Brokate  und  Spitzen,  welche  einst  die  längst  in  Staub  verfallenen 
Schönheiten  vergangener  Zeiten  geschmückt  haben,  müssen  nun  ihren 
schönen  Nachkommen  zum  Schmucke  dienen.  Die  intimen  Sitten  der  besseren 
Gesellschaft  kehren  mehr  und  mehr  zu  jenen  zurück,  welche  für  das  Ende 
des  XVIII.  Jahrhunderts  charakteristisch  sind.  Conders  Fächer  flüstern  eine 
Sprache,  die  gar  manchen  unter  uns  bekannt  vorkommt. 

Conders  Sujets  sind  stets  phantastisch.  Manche  von  seinen  Landschafts- 
ölgemälden haben  ein  gewisses  höchst  sonderbares  Aussehen  von  Unwirk- 
lichkeit. Die  Farbe  ist  in  zarten,  kleinen  Tupfen  aufgesetzt,  welche  eher  an 
Tambourinstickerei  als  an  Ölmalerei  erinnern,  und  in  diesen  Landschaften 
bewegen  sich  die  kleinen,  phantasievollen  Figürchen  mit  jenem  frohen 
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Sichgehenlassen,  welches  so 
charakteristisch  für  Conders 
Figuren  ist.  Künstlerischer 
Übermut  drängt  sich  bei  allen 
seinen  Arbeiten  in  den  Vorder- 
grund; es  ist  schwierig,  sich 
über  sein  Werk  in  nüchternem 
Deutsch  auszudrücken.  Das 
feine  Gewebe  französischer 
Phraseologie  eignet  sich  dafür 
viel  besser,  aber  die  Bewun- 
derer seiner  Arbeiten  werden 
mich  wohl  verstehen. 

Gemälde,  welche  einem 
eigentümlich  individuellen 
Temperamente  entspringen, 
haben  die  Eigenschaft,  in  dem 
Beschauer  korrespondierende 
Gefühle  zu  erwecken,  und 
hierin  liegt  des  Künstlers  Ge- 
schicklichkeit. Es  gibt  Bilder, 
welche  achtungsvolle  Bewun- 
derung für  solide  Verdienste 
erwecken;  andere,  welche 
ernste  Ziele  und  Ansichten  auf- 
rufen;  andere  wieder,  welche 
als  Stücke  von  Autobiographie 
oder  glänzender  Charakter- 
auslegung Interesse  und  spe- 
kulative Neugierde  erregen, 
und  dann  gibt  es  noch  weitere, 
welche  so  voll  von  Schön- 
heiten der  Natur  in  ihrer 

Ankleidespiegel,  Mahagoni,  poliert,  mit  Bronzebeschlägen  grossen,  gleichmütigen  Stim- 
mung sind,  dass  bei  ihrem 
Anblick  unwillkürlich  tiefe  Andacht  und  Friede  sich  den  Sinnen  mitteilen. 
Es  gibt  Künstler,  welche  uns  die  Gemeinplätze  des  Lebens  und  seine 
hässlichen  Vorkommnisse  wiederholen,  und  andere,  welche  uns  zu  Mitleid 
oder  zu  Ekel  vor  der  schrecklichen  Wirklichkeit  anregen,  welche  sie  dem 
Buche  der  menschlichen  Tragödien  entlehnt  haben.  Als  ich  zum  erstenmale 
ein  Gemälde  von  Conder  sah,  war  es,  als  ob  ich  ein  Buch  von  Argenson 
geöffnet  hätte  und  dem  sprühenden  Gesellschaftsgeschwätze  dieses  leben- 
digen Raconteurs  lauschte.  Gerade  wie  bei  ihm  spricht  aus  Conders  Bildern 
keinerlei  Moral;  sie  weisen  einfach  in  leichter,  anmutiger  Weise  auf  Tatsachen 
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hin  und  haben  hie  und  da  einen  Anflug  breiteren  Humors.  Der  Geist 
des  Leichtsinns  und  der  Sorglosigkeit  hat  freien  Spielraum:  „Lasst  uns  essen 
und  trinken  und  lustig  sein,  denn  morgen  sterben  wir!“  Die  meisten  dieser 
reizenden,  kecken  Lebemenschen  scheinen  ganz  seelenlos  zu  sein,  und  die 
Gefühle,  welche  sie  besitzen,  übersteigen  niemals  das  Aufwallen  der  Laune 
oder  der  Kaprize.  Ihre  Liebe  und  ihr  Hass,  ihre  Streitigkeiten  und  Ver- 
söhnungen sind  bloss  Szenen  aus  dem  Lustspiel,  an  dem  sie  alle  teilnehmen, 
und  nur  wenige  unter  ihnen  würden  sich  aufhalten,  um  eine  Träne  auf  das 
Grab  eines  Schmetterlings  fallen  zu  lassen. 

In  krassem  Gegensätze  zu  dem  typischen  Fächer  des  XVIII.  Jahrhunderts 
mit  seinen  komplizierten  Blumenverzierungen  und  lustigen  Sujets  war  der 
Fächer  des  XVI.  Jahrhunderts,  auf  welchem  religiöse  Motive  gemalt  waren. 
Manchmal  waren  sogar  Abschriften  von  Gebeten  und  Psalmen  darauf  ange- 
bracht. Religiöse  und  mythologische  Sujets  stritten  sich  damals  um  die 
Gunst  der  Damen,  und  Fächer  wurden  auf  Leder  oder  auf  Seide  gemalt  und 
wurden  weiter  durch  zarte  Handstickereien  verziert. 

Im  XVII.  Jahrhundert  findet  man  Fächer,  welche  eine  wahre  Masse  in 
schönsten  Farben  ausgeführter  Seidenstickerei  sind,  da  aber  Himmel  und 
Wolken  gleichfalls  in  Stichen  ausgeführt  sind,  hat  die  Gesamt  wirkung  die  Ten- 
denz, etwas  verworren  zu  sein.  Die  Länge  dieser  Fächer  ist  gewöhnlich  unge- 
fähr 24  Zentimeter.  Zu  jener  Zeit  verschmähten  grosse  Maler  nicht,  zu  den 
Erfordernissen  des  schönen  Geschlechtes  beizusteuern,  und  im  South  Ken- 
sington  Museum  in  London  ist  ein  wunderschönes  Beispiel  von  Guido  Reni, 
auf  Leder  gemalt,  in  der  Grösse  von  16  Zentimeter  Höhe  und  s2'5  Zenti- 
meter Breite.  Dieser  Fächer  ist  mit  Gruppen  mythologischer  Figuren  bemalt. 
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Der  Zahn  der  Zeit  hat  die 
Pracht  des  Kolorites  unberührt 
gelassen.  Für  einen  Fächer  aus 
dem  XVII.  oder  XVIII.  Jahr- 
hundert ist  dieses  Stück  ganz 
aussergewöhnlich  gross,  da  das 
Format  gewöhnlich  zwischen 
20  und  27  Zentimeter  war.  Der 
übertrieben  grosse  Fächer  war 
ein  Produkt  des  XIX.  Jahr- 
hunderts. Vom  ästhetischen 
sowohl  als  auch  vom  prak- 
tischen Standpunkte  aus  em- 
pfiehlt sich  kaum  seine  Wieder- 
aufnahme. 

Im  Anfang  des  XVIII.  Jahr- 
hunderts waren  kleine  Fächer 
in  Mode,  ungefähr  28  Zenti- 
meter im  Durchschnitt,  und 
manche  davon  waren  durch- 
wegs aus  Elfenbein  und  voll- 
ständig mit  Figürchen  in  der  Vernis  Martin- 
Methode  bemalt.  Gegen  das  Ende  des 
XVIII.  Jahrhunderts  hatte  der  Fächer  die  Höhe 
seiner  Bedeutung  als  Zutat  zur  Frauentoilette 
erreicht.  Nicht  nur  waren  die  Gemälde  von 
den  hervorragendsten  Künstlern  der  Epoche 
signiert,  auch  die  Gestelle  hatten  einen  bis 
dahin  unerhörten  Ornamentenluxus  entwickelt. 

Die  Elfenbein-  oder  Perlmutterstäbe  wurden 
prachtvoll  geschnitzt  und  häufig  mit  Gold  und 
Edelsteinen  besetzt. 

Das  Material  für  den  Grund  der  Malerei 
war  meistens  Vellum  oder  Papier  und  in  sehr 
seltenen  Fällen  Seide;  die  Durchschnittsgrösse 
war,  wie  bereits  erwähnt,  28  Zentimeter.  Und 
dies  ist  auch  die  Durchschnittsgrösse  von  Con- 
ders  Fächern,  welche  ein  Echo  des  damals  vor- 
herrschendenPrunkes  sind, und  denen  vonrechts- 
wegen  ein  entsprechender  Rahmen  gebührt. 

Ein  altes  französisches  Sonett  enthält  die 
Zeilen: 

„Eviter  de  lafemme  etle  charme  etl’empire,  „„ 
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Und  Charles  Con- 
der  wiederholt  diese 
Worte  in  der  Form- 
und  Farbensprache,  der 
ausdrucksvollsten  viel- 
leicht aller  Sprachen! 

Conder  kam  aus 
Australien  nach  Paris, 
wo  er  seinen  Kunst- 
studien nachging.  Hätte 
er  in  der  guten  alten 
Zeit  gelebt,  so  wäre  er 
wohl  ein  Hofmaler  ge- 
worden und  sein  Atelier 
wäre  eine  der  Ver- 
sammlungsstätten von 
Schönheit,  Witz  und 
Lebewelt  seiner  Zeit 
gewesen.  Mais  nous 
avons  change  tout  cela, 
und  die  Künstler,  welche 
ihre  Gaben  ausschliess- 
lich dem  Ziele  widmeten, 
eine  gewisse  Kaste  der 
Gesellschaft  unsterblich 
zu  machen,  gehören 
einer  ausgestorbenen 
Gattung  an!  Die  Demo- 
kratie der  gegenwärti- 
gen Zeit  bedarf  ihrer 
nicht. 

In  Österreich  und 
Russland  hängt  man 
noch  an  den  alten  Tra- 
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leben,  obgleich  es  viel 

von  seinem  einstigen  Glanze  verloren  hat,  ist  auch  heute  noch  eine  Institution, 
die  einer  kaiserlichen  Dynastie  würdig  ist.  Auf  der  gegenwärtigen  inter- 
nationalen Ausstellung  in  Budapest  sind  drei  von  Conders  Fächern  zu  sehen, 
und  wir  hoffen,  dass  binnen  kurzem  eine  Spezialausstellung  der  Conder’schen 
Arbeiten  in  Wien  stattfinden  wird.  Eine  derartige  Ausstellung  würde  unzweifel- 
haft grosse  Anziehungskraft  ausüben,  besonders  auf  den  wählerischeren  Teil 
der  Wiener  Kunstliebhaber.  Es  ist  heute  an  zwölf  Jahre,  seit  Conder,  während 
eines  Aufenthalts  in  Algiers,  zuerst  seinen  eigentümlichen  Stil  dekorativer 
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Arbeit  aufnahm.  In  den  Rahmen  dieser  Arbeit  fällt  auch  die  Bemalung  einer 
Hoftoilette  für  die  Prinzessin  Zenicheff.  Conder  ist  viel  gereist,  obgleich  er 
lange  Zeit  in  Paris  und  in  anderen  Orten  zugebracht,  und  dies  erklärt 
zweifellos  den  exotischen  Charakter  seiner  Arbeit,  in  welcher  man  nur  eine 
einzige  Andeutung  des  angelsächsischen  Elementes  finden  kann.  Und  das 
ist  die  Würze  des  englischen  Humors  des  XVIII.  Jahrhunderts,  desselben 
Humors,  welcher  Hogarth  und  Rowlandson,  Swift  und  Sterne  anregte,  der 
Welt  ihre  unsterblichen  Satiren  auf  ihre  Torheiten  zu  hinterlassen. 

Ich  habe  Conder  nie  persönlich  begegnet.  Ich  beeile  mich  auch  nicht  ihn 
kennen  zu  lernen,  wie  sehr  ich  auch  immer  sein  Werk  bewundern  mag,  denn 
einer  der  Hauptreize  der  Malerei  ist  der  Zusammenhang,  der  sich  zwischen 
dem  Künstler  selbst  und  dem  Medium,  durch  welches  er  sich  zu  erkennen 
gibt,  vermuten  lässt. 

Im  Verkehr  des  täglichen  Lebens  mögen  sich  tausend  Umstände  finden, 
welche  falsche  Eindrücke  zurücklassen  und  so  die  unabhängig  entstandenen 
Ideen  zerstören.  Es  ist  meine  feste  Überzeugung,  dass  im  allgemeinen  jene 
Theorien  der  Wahrheit  am  nächsten  kommen,  welche  aus  dem  Gewirre 
abstrakter  Deduktion  losgelöst  werden. 


263 

ZUR  ENTSTEHUNG  DES  BIEDERMEIER- 
STILES b»  VON  A.  SCHESTAG-WIEN  S©» 

IE  Wohnungsausstattung  wird  seit  jeher  von  zwei 
Prinzipien  beherrscht.  Das  eine  Prinzip,  das 
eigentlich  selbstverständliche  und  natürliche, 
ist  dadurch  gekennzeichnet,  dass  alles,  was 
geschaffen  wird,  im  Verhältnis  und  in  Be- 
ziehung zum  Menschen  sich  befindet,  dass  der 
Bewohner  mit  seinen  Sitten  und  Gewohnheiten, 
seiner  Beschäftigung  und  seinen  Liebhabereien 
den  Ausgangspunkt  bildet,  von  dem  ausgehend 
sowohl  die  Behausung,  als  auch  jedes  Stück  der 
Inneneinrichtung  seinem  bestimmten  Zwecke 
gemäss  seine  notwendige  Form  erhält.  Weder  ästhetische  noch  künstlerische 
Grundsätze  kommen  dabei  in  Frage,  sondern  nur  das  praktische  Bedürfnis 
entscheidet,  wie  ein  Gegenstand  gebildet  werden  soll,  um  dem  Menschen 
den  grösstmöglichsten  Nutzen  zu  bringen. 

Als  Beispiel  für  diese  Art  des  Wohnhausbaues  führe  ich  die  Anlage 
eines  antiken  Hauses  an,  wie  es  sich  in  Pompei  erhalten  findet.  Gegen  die 
Strasse  hat  das  Haus  keine  prächtige  Fassade,  es  sind  vorzüglich  die  Laden 
der  Kaufleute,  die  hier  ihren  Platz  finden.  Durch  den  Hausflur  gelangt  man 
in  das  Vestibül,  daran  schliesst  sich  ein  Empfangsraum  und  schliesslich 
kommt  man  in  das  Atrium,  von  dem  aus  die  Zugänge  zu  den  einzelnen 
Wohnräumen  gehen,  ein  Grundplan,  der  sich  von  selbst  aus  der  Art,  wie 
man  zu  leben  gewöhnt  war,  ergab  und  der  im  Prinzipe  eigentlich  derselbe 
ist  wie  bei  unserem  modernen  englischen  Wohnhause. 

Als  weiteres  Beispiel  führe  ich  die  Burgen  des  Mittelalters,  vor  allem  die 
gotischen  Burgen  an,  deren  Plan  und  Aufbau  nur  durch  die  Notwendigkeit, 
sich  möglichst  gut  gegen  den  heranstürmenden  Feind  verteidigen  zu  können, 
bedingt  war.  Die  Mauern  erhalten  eine  bestimmte  Höhe,  um  nicht  erklommen 
werden  zu  können,  der  Turm  muss  die  Möglichkeit  bieten,  von  ihm  aus 
weithin  das  Land  zu  übersehen,  die  Form  der  Zinnen  ergibt  sich  aus  der 
Art  der  Verteidigung.  Die  Fenster  werden  an  der  Stelle  angebracht,  die  dem 
Feinde  am  wenigsten  zugänglich  ist  und  die  Räume  in  der  Weise  disponiert, 
wie  sie  eben  notwendig  gebraucht  werden;  an  Symmetrie  kann  daher  natürlich 
nicht  gedacht  werden.  Wir  haben  ein  anheimelndes,  sicheres  und  angenehmes 
Gefühl  bei  der  Betrachtung  eines  solchen  Bauwerkes,  wir  fühlen,  dass  es 
seinen  Zweck  erfüllt,  den  Inwohnern  eine  sichere  Stätte  zu  bieten. 

Auch  die  Inneneinrichtung  gibt  uns  dieses  Bild.  Die  Möbel  sind  fest- 
gefügt und  an  den  Ort  gestellt,  an  dem  sie  am  besten  benützt  werden  können. 
Die  Sitzmöbel  in  der  Nähe  des  Ofens  oder  beim  Fenster,  das  Bett  in  einer 
Nische,  die  Truhen  und  Kasten,  wo  sie  eben  für  den  täglichen  Gebrauch 
am  besten  passten,  das  Metallgeschirr  auf  einer  Kredenz  in  der  Nähe  des 
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Speisetisches,  jedes  Gerät  an  dem 
Platze,  an  dem  wir  es  zu  finden 
wünschen,  wenn  wir  es  benützen 
wollen. 

Es  gibt  aber  für  die  Anlage  und 
Ausstattung  von  Wohnräumen 
noch  ein  zweites  Prinzip  und  das 
möchte  ich  das  ästhetische  Prinzip 
nennen,  es  ist  das  Aufnehmen  von 
gegebenen  Kunstformen  und  ihre 
Anwendung  auf  den  Wohnhausbau. 
Diese  Formen  sind  unabhängig 
vom  Nutzbau  als  Wohnstätte  ent- 
standen, sie  haben  sich  an  monu- 
mentalen Bauten,  an  Kirchen,  an 
Repräsentations-  und  Prachtgebäu- 
den, natürlich  im  Zusammenhänge 
mit  dem  Zwecke  und  der  Be- 
stimmung dieser  Bauten  entwickelt 
und  tragen  deutlich  die  Merkmale 
ihrer  Herkunft  an  sich.  Wenn  nun 
bei  dem  Baue  eines  Wohnhauses 
diese  Formen  übernommen  werden, 
so  ist  der  Bewohner  gezwungen, 
sich  dem  Vorhandenen  anzupassen, 
sich  einzufügen  und  seine  Person 
der  künstlerischen  Idee,  die  die 
Form  des  Hauses  und  der  Aus- 
stattungbedingt hat,  unterzuordnen. 
Diese  Art  des  Wohnhausbaues 
finden  wir  zur  Zeit  der  Renaissance 
besonders  entwickelt,  es  wird  die 
Form  des  öffentlichen  Palastes  auf 
das  Privathaus  übertragen,  die 
künstlerische  Schöpfung  ist  das 
massgebende  bei  der  Errichtung 
eines  Wohnhauses,  nicht  die  strenge  Zweckmässigkeit.  Durch  die  Archi- 
tektur des  Hauses,  die  keine  Rücksicht  nimmt  auf  die  täglichen  Bedürfnisse 
des  Menschen,  da  sie  ja  bei  ihrem  Werden  mit  dem  künftigen  Inwohner 
nicht  in  Verbindung  stand  und  von  ihm  nicht  beeinflusst  wurde,  ist  auch 
der  Inneneinrichtung  eine  bestimmte  Richtung  zugewiesen,  sie  muss  sich 
anpassen  und  sich  modeln  lassen.  Wie  gross  dieser  Einfluss  gewesen  ist, 
wird  uns  bei  der  Betrachtung  der  Renaissancemöbel,  vor  allem  der  Kasten 
klar,  die  nach  und  nach  die  Formen  der  grossen  Architektur  annehmen 
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Aufsatzkasten,  Mahagoni,  poliert,  mit  Bronzebeschlägen 


und  ganze  Palastfassaden  mit  Portalen,  Fenstern,  Säulen,  Giebeln  und 
Architraven  nachahmen. 

Die  einzelnen  Gegenstände  des  täglichen  Gebrauches  übernahmen  in 
der  Renaissancezeit  immer  mehr  und  mehr  die  Formen  und  Ornamente 
der  grossen  Kunst,  ein  Umstand,  der  die  Utensilien  künstlerisch  her- 
vorragend, aber  weniger  handgerecht  und  weniger  praktisch  gestaltete. 
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Nichtsdestoweniger  hat  sich  in  einzelnen  Ländern  im  Renaissance-Interieur 
noch  sehr  stark  der  Einfluss  der  gotischen  Art  der  Wohnungseinrichtung 
geltend  gemacht,  besonders  in  England,  wo  ja  der  gotische  Stil  sich  in 
einzelnen  Formen  Jahrhunderte  lang  erhalten  hat  und  der  eigentliche 
englische  Nationalstil  war. 

Wenn  sich  nun  der  Wohnhausbau  den  Prinzipien  der  Palastarchitektur 
unterordnete,  so  musste  er  auch  das  wichtigste  Prinzip,  das  der  Symmetrie, 
akzeptieren.  Mit  dieser  Frage  hat  sich  Alois  Riegl  in  seinem  Aufsatze 
„Möbelinnendekoration“  im  Wiener  Kongresswerke  eingehend  beschäftigt 
und  dargetan,  wie  nun  die  ganze  Kunst  durch  alle  Jahrhunderte  seit  der 
Renaissancezeit  bestrebt  ist,  immer  mehr  und  mehr  das  Gesetz  der  Symmetrie 
zu  erfüllen,  bis  es  endlich  im  Empirestile  vollständig  zum  Durchbruche 
kommt  und  auf  allen  Linien  als  Sieger  über  sein  Gegenprinzip,  ein  Wohn- 
haus, von  rein  praktischen  Grundsätzen  geleitet,  zu  bauen  und  auszustatten 
und  die  Gebrauchsgegenstände  von  rein  utilitarischem  Standpunkte  aus  zu 
bilden  und  zu  schmücken,  triumphiert. 

Dass  der  Empirestil  seine  Vorbilder  in  der  Antike  gesucht  und  gefunden 
habe,  ist  eine  Anschauung,  die  wohl  nur  mit  einer  gewissen  Beschränkung 
gelten  kann.  Wir  haben  schon  oben  gesagt,  dass  die  Form  und  Innen- 
ausstattung eines  antiken  Hauses  gerade  ein  Beispiel  des  gegenteiligen 
Prinzip  es  einer  Raumgestaltung  ist,  dass  das  antike  Haus  seine  Form  dem 
praktischen  Bedürfnisse  verdankt,  während  das  Wohnhaus  der  Empirezeit 
alle  seine  praktischen  Ansprüche  bei  Seite  schiebt,  um  dem  rein  ästhetischen 
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Grundsätze  der  Symmetrie  folgen  zu 
können.  Die  Raumgestaltung  war  also 
eine  von  der  des  antiken  Hauses  von 
Grund  aus  verschiedene. 

Die  Inneneinrichtung  eines  Em- 
pirezimmers verzichtete  vollkommen 
auf  praktische  Gesichtspunkte,  wenn 
nur  den  künstlerischen  Überzeugungen 
Genüge  getan  wurde.  Alle  Gegen- 
stände, die  nur  einmal  vorhanden 
waren,  z.  B.  ein  Bett,  ein  Sofa  etc., 
mussten  im  Raume  so  aufgestellt 
werden,  dass  die  Symmetrie  gewahrt 
bleibt,  in  der  Mitte  einer  Wand, 
zwischen  zwei  Pfeilern  oder  Fenstern; 
in  die  Ecke  eines  Zimmers,  wo  man 
am  meisten  vor  Luftzug  geschützt  ist, 
konnte  man  es  nicht  stellen,  weil  das 
Gleichgewicht  gestört  gewesen  wäre. 

Deshalb  werden  aber  auch  einzelne 
Möbelstücke  zweimal  in  einem  Raume 
aufgestellt,  wie  z.  B.  Kommodekästen, 

Eckschränkchen,  ganze  Garnituren 
etc.,  ja  sogar  zwei  Öfen  wurden  an- 
geordnet, um  die  Symmetrie  eines 
Raumes  nicht  zu  verletzen. 

Dass  dann  die  Formen  der  ein- 
zelnen Möbel  und  Einrichtungsstücke 
sich  dem  ganzen  Architekturbilde  an- 
passen mussten,  dass  jedes  ein- 
zelne Möbel  seinen  Zweck  ver- 
leugnen und  die  notwendige  archi- 
tektonische Gestalt  annehmen 
musste,  das  ist  ein  wichtiges 
Charakteristikon  des  Empirestiles 
und  das  strikteste  Gegenteil 

dessen,  was  wir  bei  den  Forde-  Aufsatzkasten,  Mahagoni,  poliert,  mit  Bronzebeschlägen 

rungen  an  ein  praktisches  Möbel 

bei  der  ersten  Gruppe  der  Darstellung  der  Art  einer  Raumausstattung  als 
das  Notwendige  und  die  Schönheit  eines  Gegenstandes  Bedingende  hin- 
stellten. 

Schon  bei  den  Türen  ist  die  Forderung  nach  Symmetrie  so  stark,  dass 
eine  Tür,  die  kein  Pendant  im  Zimmer  hat,  verborgen  werden  muss,  sie 
wird  entweder  durch  Vorhänge  verdeckt,  die  dann  vor  einer  blinden 
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(gemalten)  Tür  wiederholt  werden,  oder  sie  wird  als  Tapetentür  unkenntlich 
gemacht.  Sollte  ein  Zimmer  unregelmässig  konstruiert  sein,  so  wird  es  durch 
Vorhänge,  die  die  Unregelmässigkeiten  verdecken,  in  die  verlangte  Form 
gebracht.  Alle  Gegenstände,  die  ihren  Zweck  für  den  alltäglichen  Gebrauch 
selbst  dokumentieren,  werden  womöglich  entfernt.  Die  Kleiderkasten,  die 
im  Zimmer  stark  aus  der  Wand  hervortreten  und  den  Raum  mitgestalten 
helfen,  müssen  sich  entweder  in  Nischen  zurückziehen,  oder  man  verv/endet 
sie  überhaupt  nicht  mehr  in  der  Zimmereinrichtung  und  verwahrt  die  Kleider 
in  eigens  dazu  bestimmten  abgeschlossenen  Räumen.  Alles,  was  uns  an  das 
täglich  Notwendige  erinnert,  wird  maskiert,  die  Kredenzen  mit  ihrem  herr- 
lichen Metall-  und  Glasschmucke  ändern  vollständig  ihren  Typus,  sie  werden 
nur  mehr  als  künstlerisch  geschmackvolle  Kasten  gebaut,  denen  die  Aufsätze 
für  das  Geschirr  fehlen,  da  dieses  im  Innern  des  Möbels  verborgen  wird. 
Das  Äussere  eines  Möbels  lässt  kaum  mehr  seine  Bestimmung  erkennen. 
Es  ist,  als  ob  nur  mehr  rein  ästhetische  Schöpfungen  auf  der  Erde  Berech- 
tigung hätten  und  jedes  Stück,  das  dem  Menschen  ein  Diener  und  Helfer 
sein  soll  und  menschliche  Schwäche  erkennen  lässt,  aus  Scham  über  solche 
Unvollkommenheit  unsichtbar  gemacht  werden  müsste. 

Aus  dem  Empirestile  entwickelte  sich  in  den  Zwanziger-Jahren  des 
XIX.  Jahrhunderts  in  Deutschland  ein  neuer  Stil,  der  in  seinen  Formen  gar 
oft  dem  Empirestil  nahesteht,  ja  manchmal  die  von  der  Empirezeit  her  über- 
lieferten Formen  übernimmt,  seinem  Wesen  nach  aber  etwas  vollständig 
Verschiedenes,  innerlich  dem  Empire  Fremdes  ist,  der  Stil,  den  wir 
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jetzt  allgemein  den  Biedermeier- 
stil nennen,  und  der  sich  bis  gegen 
die  Mitte  des  Jahrhunderts  erhält. 
Ich  sagte,  er  sei  seinem  Wesen 
nach  etwas  eigenes,  etwas  an- 
deres als  die  vorausgegangenen 
Stile,  und  das  können  wir  leicht 
empfinden,  wenn  wir  ein  Interieur 
dieser  Zeit  besichtigen,  wobei 
wir  sofort  erkennen,  dass  das 
Prinzip  der  Raumgestaltung  ein 
vollständig  anderes  ist,  als  im 
Empirestile.  Nicht  mehr  die 
Symmetrie  ist  in  einem  solchen 
Raume  das  Wichtigste,  sondern, 
um  es  allgemein  zu  sagen,  die 
Bewohnbarkeit,  die  Möglichkeit, 
alle  Einrichtungsgegenstände 
ihrem  Zwecke  entsprechend  zu 
gebrauchen,  und  rasch  haben  wir 
ein  Verhältnis  zu  all  den  Gegenständen  gefunden,  weil  wir  die  Überzeugung 
gewonnen  haben,  dass  sie  uns  alle  in  unseren  Unternehmungen  unterstützen 
wollen,  dass  sie  nur  darauf  warten,  uns  zu  dienen  und  uns  das  Leben 
angenehm  zu  machen.  Es  ist  dasselbe  Prinzip,  das  wir  im  gotischen  Wohn- 
raume,  bei  den  gotischen  Gebrauchsgegenständen  kennen  gelernt  haben,  das, 
wie  oben  erwähnt,  darin  besteht,  dass  das  Möbel  so  konstruiert  ist,  wie  es 
sich  von  selbst  ergibt,  wenn  man  sich  nur  immer  vor  Augen  hält,  zu  welcher 
Funktion  dieses  Stück  dienen  soll. 

Wie  aber  kommt  es,  so  fragen  wir  uns,  wenn  wir  diese  Räume  und 
Möbel  der  Biedermeierzeit  uns  vor  Augen  halten,  dass  das  so  dezidierte  und 
hochentwickelte  ästhetische  Kunstprinzip  der  Symmetrie  plötzlich  verlassen 
wird  und  man  den  gegenteiligen  Grundsätzen  einer  praktischen  Nutz- 
einrichtung Folge  leistet?  Wie  ist  es  möglich,  dass,  nachdem  man  in 
Deutschland  seit  der  Renaissancezeit,  wenn  auch  im  Anfänge  nicht  so 
energisch,  aber  immerhin  durch  Jahrhunderte  dem  Ziele  einer  von  künst- 
lerischen Motiven  geleiteten,  auf  künstlerisch  - ästhetischen  Grundsätzen 
basierten  symmetrischen  Nutzkunst  zugestrebt  hat,  plötzlich  das  Ziel  ein 
ganz  anderes  wird? 

Der  Beantwortung  dieser  Frage  können  wir  etwas  näher  kommen, 
wenn  wir  die  Entwicklung  des  Kunstgewerbes  in  England  verfolgen  und 
sehen,  welchen  Weg  die  englische  Kunst  der  Errichtung  und  Ausgestaltung 
von  Wohnräumen  genommen  hat.  Wenn  auch  für  unsere  Frage  die  zweite 
Hälfte  des  XVIII.  Jahrhunderts  die  wichtigste  Periode  ist,  so  müssen  wir 
doch,  wenn  auch  nur  flüchtig,  uns  klarmachen,  wo  diese  Art  der  Kunstübung 
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hergekommen  und  wie  sie 
entstanden  ist.  Wir  werden 
dann  erkennen,  dass  sich 
gegen  Ende  des  XVIII. 

Jahrhunderts  in  England 
ein  praktischer  Stil  aus- 
gebildet hat,  der  gleich  zur 
Zeit  seines  Entstehens  in 
Deutschland  allgemein  auf- 
genommen wurde  und  auf 
die  Entwicklung  des  deut- 
schen Kunsthandwerkes 
einen  richtunggebenden 
Einfluss  ausgeübt  hat. 

Zur  Zeit  der  Königin 
Elisabeth  (1558—1603)  hatte 
die  Renaissance  in  England 
Eingang  gefunden  und  sich 
mit  dem  einheimischen  Stile, 
dem  gotischen,  zu  einem 
neuen  Stile,  dem  soge- 
nannten „Elisabethini- 
schen“,  verbunden.  Das 
gotische  Element  erhielt 
sich  im  englischen  Kunst- 
gewerbe noch  lange  nach 
dieser  Zeit,  sein  Einfluss 
macht  sich  im  ganzen 
XVII.  und  XVIII.  Jahr- 
hundert geltend  und  tritt 
besonders  noch  in  den 
Arbeiten  des  später  zu 
erwähnenden  Chippen- 
dale, dessen  Wirksam- 
keit sich  bis  in  das  dritte  Viertel  des  XVIII.  Jahrhunderts  erstreckt,  besonders 
hervor. 

Im  XVII.  Jahrhundert,  nach  der  Elisabethinischen  Periode,  die  sich 
durch  die  hervorragende  technische  Behandlung  des  Holzes,  besonders 
durch  Schnitzereien  auszeichnete,  geht  das  Können  der  Kunsthandwerker 
zurück,  die  Schnitzereien  werden  roher,  die  Möbel  weniger  praktisch,  die 
Sitzmöbel,  meistens  aus  schwerem  Eichenholze,  die  Lehne  mit  geschnitzter 
und  gegiebelter  Spitze,  werden  behufs  grösserer  Bequemlichkeit  mit  Polstern 
belegt.  Nebenbei  macht  sich  aber  auch  ein  starker  Einfluss  der  im  XVII.  Jahr- 
hundert auf  ihrer  Höhe  stehenden  holländischen  Kunst  geltend,  ja  es  werden 
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einzelne  Möbelformen 
(Tische,  Sessel  etc.) 
völlig  von  Holland  über- 
nommen. Auch  wird  in 
dieser  Zeit  die  Technik 
des  in  heissem  Wasser 
gebogenen  Holzes  an 
den  Sesseln,  und  zwar 
vorzüglich  an  den  vor- 
deren Füssen  geübt. 

Mit  der  Regierung 
Wilhelms  von  Oranien 
wurde  der  Einfluss  Hol- 
lands immer  bedeu- 
tender. Es  werden 
von  den  holländi- 
schen Niederlassun- 
gen im  Osten  be- 
sondere Arten  von 
Hölzern  bezogen. 

Ebenholz  und  Maha- 
goni sind  das  beliebteste  Material  und  die  kostbaren  „ Kabinetts“,  kleine  auf 
gedrehten  Füssen  stehende  kostbar  gearbeitete  Schränkchen  die  beliebteste 
Form.  Aus  China  und  aus  Ceylon  kommen  durch  die  Holländer  als  Kauf- 
leute kleine  Lackschränkchen  und  anderes  nach  England  und  die  Ornamentik 
der  chinesischen  Kunst  wird  mit  der  heimischen  zu  einer  eigenartigen  Art 
der  Dekoration  verquickt,  die  sich  bis  spät  in  das  XVIII.  Jahrhundert  erhält. 
Auch  die  Intarsia  wird  nach  holländischen  Mustern  geübt  und  eine  Art 
Schlingpflanze  bedeckt  die  Flächen  der  Truhen,  Schränke  und  Sessel. 

Im  Anfänge  des  XVIII.  Jahrhunderts  unter  der  Regierung  der  Königin 
Anna  Stuart  bildet  sich  ein  neuer  englischer  Stil  aus,  den  wir  mit  dem  Namen 
der  Königin  bezeichnen.  Diese  Formen  entstehen  durch  die  eigentümliche 
Verbindung  dreier  Stile:  des  in  England  immer  noch  bestehenden  gotischen 
Stiles,  des  von  Holland  übernommenen  unter  starkem  chinesischen  Einfluss 
stehenden  Stiles  und  der  französischen  Formen. 

An  zahlreichen  Möbeln  der  ersten  Hälfte  des  XVIII.  Jahrhunderts  kann 
man  diese  drei  Stilarten  nachweisen.  Der  hervorragendste  Erzeuger  dieser 
Möbel  ist  Thomas  Chippendale,  der  sein  Werk  „The  Gentleman  and  Cabinet- 
makers  Director“  im  Jahre  1752  publizierte,  ein  Werk,  das  zahlreiche  Ent- 
würfe für  Möbel  enthielt  und  von  grösstem  Einflüsse  auf  die  ganze  Möbel- 
industrie seiner  Zeit  wurde.  Die  Sessel  zeigen  häufig  holländische  Formen, 
die  Füsse  sind  oben  stark  ausgebaucht  und  mit  Schnitzereien,  und  zwar  in 
chinesischer  Art  versehen.  Die  Rücklehne  ist  oft  sehr  einfach  aus  Stäben 
gebildet,  häufig  trägt  sie  aber  auch  ein  Ornament  von  verschlungenen 
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Bändern,  die  einzelne  goti- 
sche Motive,  wie  z.  B.  das 
gotische  Fischblasenorna- 
ment bilden. 

Die  Armlehnen  sind 
manchmal  in  einer  ganz 
eigentümlichen  Art  in 
spitzem  Winkel  gegen  die 
Stütze  umbrochen;  die  Füsse 
ganz  gerade  und  viereckig 
mit  chinesischem  Mäander- 
ornamente. 

Die  von  Chippendale 
verfertigten  „Settees“  sind 
aneinandergefügte  Sessel 
oder  Fauteuils  für  mehrere 
Personen,  von  denen  jede 
eine  eigene  Lehne  zur  Ver- 
fügung hat.  Auf  alle  Formen 
des  Möbels  erstreckt  sich 
die  Tätigkeit  Chippendales. 

Er  selbst  fügt  dem  Titel 
seines  Werkes  hinzu:  „die 
elegantesten  und  nützlichsten 
Zeichnungen  für  Wohnungs- 
ameublement im  gotischen, 
chinesischen  und  modernen 
Geschmacke“.  Der  moderne 
Geschmack  war  das  aus 

dem  Französischen  entstan-  Sekretär,  Mahagoni,  poliert,  mit  Bronzebeschlägen 

dene  englische  Rokoko,  das 

oft  die  bizarrsten  und  unkonstruktivsten  Formen  auf  weist,  wie  wir  aus 
Chippendales  Publikation  ersehen  können.  Der  starke  chinesische  Einfluss 
erzeugte  die  Asymmetrie  in  der  dekorativen  Kunst  ganz  Europas,  den 
Rokokostil.  Noch  niemals  war  man  in  der  Kunstentwicklung  des  Westens 
von  dem  Prinzipe  der  Symmetrie  abgegangen,  bis  durch  die  Kenntnis  der 
chinesischen  Kunst  die  gesamte  dekorative  Kunst  umgestaltet  und  zu  einer 
asymmetrischen  gemacht  wurde. 

Wie  stark  diese  ostasiatischen  Formen  gang  und  gäbe  waren,  zeigen 
einzelne  Entwürfe  für  Fauteuils  bei  Chippendale,  der  bei  dem  Entwürfe  den 
einen  Fuss  im  Rokokostile,  den  anderen  im  chinesischen  Stile  macht,  zur 
freien  Auswahl  für  den  Käufer. 

Aber  auch  der  gotische  Stil  wird,  wie  oben  erwähnt  wurde,  bei  Chippen- 
dale sehr  häufig  verwendet,  er  hat  sich  durch  die  Jahrhunderte  hindurch 
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erhalten  und  wird  mit  den  anderen  Stilen  zugleich  nebeneinander  verwendet, 
ohne  dass  man  daran  Anstoss  genommen  hätte.  Ein  interessantes  und  für 
unsere  Auseinandersetzungen  wichtiges  Stück  ist  in  dem  zitierten  Werke  des 
englischen  Meisters  abgebildet  (Tafel  XVII),  es  ist  ein  Stuhl,  dessen  Lehne 
rein  gotische  Motive,  Spitzbogen  mit  Fischblasenornament,  aufweist,  dessen 
Armlehnen  aus  Rokokomotiven  zusammengesetzt  sind  und  dessen  Sitz  und 
Füsse  die  allgemein  verbreitete  chinesische  Art  mit  geraden  viereckigen 


Beinen  und  chinesischem  Mäander- 
dekor zeigen,  ein  Typus,  der,  wie  wir 
später  sehen  werden,  noch  im  XIX. 
Jahrhundert  in  Deutschland  wieder- 
holt wird.  Zahlreiche  Bücherschränke 
werden  von  Chippendale  selbst  als 
„gotische“  bezeichnet,  was  ja  natür- 
lich cum  grano  salis  zu  fassen  ist.  Er 
unterscheidet  selbst  zwischen  goti- 
schen und  chinesischen  Ornamenten, 
die  aber  eigentlich  immer  nur  Um- 
bildungen des  Mäanders  sind.  Von 
ausserordentlichem  Interesse  ist  es 
aber  für  uns,  dass  sich  Chippendale 
auch  mit  dem  Studium  der  Antike, 
wenn  auch  nur  in  seiner  Art,  befasst  hat 
und  die  ersten  Tafeln  seines  Werkes 
den  griechischen  Säulenordnungen 
widmet  und  genaue  Angaben  über 
die  Verhältnisse  der  einzelnen  Teile 
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der  Säule,  der  Basis  und 
des  Kapitäls  gibt  und 
diese  Studien  einteilt  in 
die  „allgemeinen  Pro- 
portionen der  toskani- 
schen, der  dorischen, 
jonischen,  korinthi- 
schen und  kompositen 
Ordnung,  die  Basen  für 
die  Säulen  jeder  Ord- 
nung und  die  Basen 
und  Gesimse  der  Sockel 
jeder  Ordnung;  ferner 
die  Anweisungen  für 
das  Entwerfen  der 
Spirallinien  der  Volute 
der  jonischen  Ord- 
nung“. Die  Verwertung 
dieser  Studien  in  seinen 
Möbelentwürfen  finden 
wir  aber  selten;  ein 
Beispiel  dafür  bietet 
eine  Zimmerorgel 
(Tafel  CIV)  mit  je  zwei 
jonischen  Pilastern  zu 
beiden  Seiten  der  Kla- 
viatur, ein  weiteres  ein 
Marmorkamin,  dessen 
Platte  von  zwei  anti- 
kisierenden Frauen- 
gestalten getragen  wird; 

an  der  Vorderseite 
dieser  Platte  sind  rein 
antike  Triglyphen  mit 
einer  Tropfenregula  an- 
gebracht und  die 

Metopen  mit  kleinen  Lorbeerkränzen  geschmückt  (Tafel  CLXXVI). 

Ferner  möchte  ich  noch  einen  Kamin  mit  guter  antikisierender  Archi- 
tektur und  jonischen  Säulen  und  eine  Reihe  von  Girandolen  und  anderen 
Geräten  erwähnen,  auf  denen  in  reichem  Rokokoornamente  mit  Chinoiserien 
ruinenartige  Architekturen  antiker  Säulenordnungen  verwendet  sind  (Tafel 
CLXXVIII). 

Eine  sogenannte  Zisterne  — ein  Becken  — ist  für  uns  deshalb  sehr 
lehrreich,  weil  wir  den  aus  drei  gegeneinandergestellten  Delphinen  gebildeten 
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Fuss,  der  später  in  der  Empire-  und  Biedermeierzeit  sehr  häufig  verwendet 
wird,  hier  zum  erstenmale  kennen  lernen. 

In  diese  Zeit  also  fällt  die  Wiederaufnahme  und  praktische  Verwendung 
der  antiken  Studien,  die  für  die  folgende  Zeit  von  so  grosser  Wichtigkeit  sind, 
da  sie  immer  allgemeiner  werdend  einen  grossen  Einfluss  auf  das  Kunst- 
gewerbe ausüben  und  den  Stil  entstehen  lassen,  den  wir  gemeinhin  als 
Louis  XVI.  bezeichnen. 

Während  sich  nun  in  Frankreich  der  Louis  XVI. -Stil  unter  dem  immer 
stärker  werdenden  Einflüsse  der  Antike  stetig  entwickelt  und,  wie  wir  oben 
gesehen  haben,  seinem  grossen  Ziele  — der  Durchführung  des  Prinzipes  der 
Symmetrie  — zustrebt,  sehen  wir  in  England  ein  ganz  anderes  Prinzip  sich 
Bahn  brechen  und  siegreich  behaupten,  das  der  Nützlichkeit  und  der  prakti- 
schen Verwendbarkeit  der  den  Menschen  umgebenden  Dinge  des  täglichen 
Gebrauches,  das  Prinzip  der  Nutzkunst.  Je  mehr  man  in  Frankreich  bemüht 
ist,  das  Möbel  der  Architektur  unterzuordnen,  und  aus  äusseren,  ästhetischen 
Gründen  den  Zweck,  den  ein  Möbel  erfüllen  soll,  verbirgt  und  unkenntlich 
macht,  desto  mehr  trachtet  man  in  England,  den  praktischen  Bedürfnissen 
des  Kulturmenschen  gerecht  zu  werden  und  gibt  den  Möbeln  und  anderen 
kunstgewerblichen  Geräten  die  Form,  die  sich  aus  dem  Gebrauche  des 
Gegenstandes  von  selbst  ergibt  und  sucht  diese  Form  dann  künstlerisch 
zu  gestalten. 

Diese  Zeit,  das  letzte  Viertel  des  XVIII.  Jahrhunderts,  hat  nun  eine 
Reihe  von  hervorragenden,  künstlerisch  geschulten  Kunsthandwerkern 


277 


hervorgebracht, 
die  so  bedeutend 
waren,  dass  ihr 
Einfluss  weit  über 
das  eigene  Land 
hinausreichte  und 
besonders  in 
Deutschland  und 
Österreich  bestim- 
mend auf  die  Ent- 
wicklung des 
Kunsthandwerkes 
einwirkten,  wie  wir 
im  folgenden  dar- 
tun wollen. 

Die  hervor- 
ragendsten unter 
ihnen  waren  Shera- 

__  , ...  Tischchen,  Mahagoni,  poliert,  mit  Ahorn  eingelegt 

ton,  Hepplewhite, 
die  Brüder  Adams  u.  a. 

Sheraton  lebte  von  1751  bis  1806,  und  hat  eine  Reihe  von  Publikationen 
herausgegeben,  in  denen  er  seine  Entwürfe  für  Möbel  und  Einrichtungs- 
gegenstände dem  Publikum  sowohl  als  den  Handwerkern  bekannt  machte. 

Vor  allem  war  seine  Arbeit:  „Cabinet- 
makers  and  Upholsterers  Guide“,  die 
er  im  Jahre  1789  publizierte,  von 
grossem  Einflüsse  auf  den  Möbelbau 
der  damaligen  Zeit. 

Der  charakteristische  Unter- 
schied zwischen  Chippendale  und 
Sheraton  besteht  darin,  dass  letzterer 
die  Formen  des  Rokokos,  die  den 
Möbeln  Chippendals  den  Typus  ver- 
leihen, zurückdrängt  und  die  An- 
wendung der  aus  der  Antike  über- 
nommenen Motive  und  Formen 
bevorzugt.  Die  Gotik  behält  ihren 
Einfluss  auch  in  diesem  neuen  Stile, 
wie  wir  aus  zahlreichen  Beispielen, 
besonders  der  Fenstereinteilung  an 
Bücherschränken  etc.  sehen.  Das 
wichtigste  und  neue  Moment  ist  aber 
die  ausserordentlich  praktische  Kon- 
struktion der  Möbel,  ihre  Verwend- 
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Schubladkasten  mit  Säulchen  und  Sphingen  aus  vergoldetem  Holze,  schwarz  poliert,  mit  Bronzebeschlägen 


barkeit  im  täglichen  Leben;  die  Möbel  fördern  unsere  Bequemlichkeit,  sie 
sind  in  der  Form  einfach  und  anspruchslos,  sie  stehen  nicht  in  dem  Raume 
als  pretenziöse  Schauobjekte  oder  als  Kunstwerke,  sondern  als  Diener  und 
Helfer  bei  allen  unseren  zahlreichen  häuslichen  Beschäftigungen. 

Das  Material,  aus  dem  diese  Möbel  gemacht  werden,  ist  ein  edles,  ent- 
weder Mahagoniholz  oder  ausländische  besonders  gute  Hölzer,  die  infolge 
ihrer  ausgezeichneten  Festigkeit  eine  ganz  besondere  Einfachheit  in  der  Form 
und  Konstruktion  zulassen.  Diese  Holzarten  bieten  die  Möglichkeit,  dass  oft 
dünne  Stäbe,  die  sogar  gebogene  Formen  erhalten,  eine  verhältnismässig 
grosse  Last  tragen  können.  Das  praktische  Moment  kommt  hier  bei  dem 
Baue  des  Möbels  vorzüglich  in  Betracht. 

Diese  grosse,  das  Praktische  in  der  Innendekoration  so  besonders 
betonende  Kunstrichtung  in  England,  deren  historische  Entstehung  aus- 
einanderzusetzen wir  versucht  haben,  ist  aber  deshalb  für  uns  von  so  grosser 
Bedeutung,  weil  sie  es  ist,  die  das  ganze  kunstgewerbliche  Schaffen  in 
Deutschland  am  Ende  des  XVIII.  Jahrhunderts  in  ungeahntem  Masse  beein- 
flusst und  so  in  Deutschland  Kunstformen  erzeugt,  die  dann,  wenn  auch 
durch  das  französische  Empire  für  eine  Zeit  in  den  Hintergrund  gedrängt, 
allgemeine  Verbreitung  finden  und  dem  Biedermeierstile,  dessen  Provenienz 
wir  eben  nachzuweisen  suchen,  das  Gepräge  gibt.  Dem  auf  dem  rein 
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Schreibtisch,  Mahagoni,  poliert,  mit  Ahorn  eingelegt  und  mit  Bronzebeschlägen 


ästhetischen  Prinzipe  der  Innendekoration  beruhenden  Empirestile  folgt  der 
Biedermeierstil  als  ein  Nutzstil,  der  im  engen  Zusammenhänge  mit  den 
kulturellen  und  praktischen  Bedürfnissen  der  Menschen  steht.  Aber  nicht  nur 
das  Kunstgewerbe,  sondern  auch  die  ganze  Kultur  Deutschlands  zeigt  überall 
Spuren  des  englischen  Einflusses,  und  es  sei  mir  im  folgenden  gestattet, 
den  engen  Rahmen  zu  durchbrechen  und  auch  andere  Gebiete  in  Betracht 
zu  ziehen,  die  uns  für  die  Beleuchtung  der  Sache  wichtig  erscheinen.  Vor 
allem  sind  es  die  Modejournale  dieser  Zeit,  die  uns  Auskunft  darüber  geben, 
welche  Formen  sowohl  im  Kunstgewerbe  als  in  der  Mode  als  die  neuesten 
galten.  Dass  aber  Deutschland  auf  allen  Gebieten  des  Kunstgewerbes,  vor 
allem  auf  dem  des  Möbels  im  letzten  Viertel  des  XVIII.  Jahrhunderts  mit 
England  in  engster  Beziehung  steht,  und  zwar  in  der  Weise,  dass  England 
der  Lehrer,  Deutschland  der  Lernende  ist,  das  darzulegen  sollen  die  folgen- 
den Auseinandersetzungen  bezwecken.  Custos  Folnesics  hat  schon  im  letzten 
Winter  in  zwei  Vorlesungen  über  den  Zusammenhang  der  künstlerischen 
Formen  bei  Sheraton  und  seinen  Genossen  und  den  Möbelformen  des 
Biedermeierstiles  gesprochen.  Es  soll  nun  auch  gezeigt  werden,  in  wie  über- 
raschend kurzer  Zeit  in  den  letzten  zwanzig  Jahren  des  XVIII.  Jahrhunderts 
in  Deutschland  die  englischen  Möbelformen  Eingang  fanden,  kaum  dass 
sie  in  England  allgemein  und  publiziert  waren. 
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Tisch,  schwarz  poliert,  mit  Bronzebeschlägen 


Schon  in  den  Achtziger -Jahren  des  XVIII.  Jahrhunderts  finden  wir  bei 
den  Kaufleuten  in  Deutschland  allenthalben  englische  kunstgewerbliche 
Erzeugnisse,  wie  wir  aus  einer  Annonce  der  Rosti’schen  Kunsthandlung  in 
Leipzig  aus  dem  Jahre  1786  ersehen,  die  uns 
englische  Teekasten,  ferner  ein  ansehnliches 
Sortiment  englischer  Beschläge,  Bordüren  und 
Verzierungen  in  Bronze,  englische  Tischblätter, 

Blumen-  und  Arbeitskörbe,  Glaslaternen, 

Studierlampen  und  Armleuchter,  Vasen  aus 
Wedgewood  und  „englische  kleine  Bureaux  aus 
Ebenholz,  auf  den  Tisch  zu  stellen“  empfiehlt. 

Auch  die  Mode  steht  zu  dieser  Zeit  unter 
der  Herrschaft  Englands.  Es  heisst  in  einem 
Journale:  „Ich  will  hier  nur  ein  Beispiel  von 
der  Tracht  der  Herren  entlehnen,  und  zwar  bei 
der  ächtenglischen  Mode  stehen  bleiben,  da  sie 
nicht  allein,  wie  schon  gesagt,  die  herrschende 
ist,  sondern  auch  wegen  ihrer  Bequemlichkeit 
und  Eleganz  es  zu  seyn  verdient.“ 

Im  Jahre  1787  sind  im  Journal  des  Luxus 
und  der  Moden  auf  Tafel  9 „drei  der  einfachsten 
und  schönsten  englischen  Stühle,  die  sowohl 
zu  Tafel-  als  Gesellschafts-  und  Wohnzimmer- 

Sessel,  schwarz  poliert,  die  Lehne  bemalt, 

Stühlen  zu  brauchen  sind“,  abgebildet.  Der  eine  mit  Holzskulpturen 
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Schubladekasten  mit  Säulchen  und  Löwenfüssen,  Mahagoni,  poliert,  mit  Bronzebeschlägen 


zeigt  eine  Rokokolehne  mit  chinesischem  Mäander,  die  anderen  Lehnen 
im  Stile  Sheratons,  und  in  einem  Artikel  über  bürgerliches  Ameublement 
spricht  der  Autor  über  die  Erfordernisse  eines  Möbels  und  sagt:  „Der 
Geist  eines  wahren  guten  und  geschmackvollen  Ameublements  ist  zweck- 
mässige Bequemlichkeit,  Simplizität  und  Schönheit  der  Form.“  Ausserdem 
bringt  diese  Zeitung  noch  eine  englische  Halbkommode  und  englische  Garten- 
sitze, und  zwar  eine  grosse  „gesellschaftliche  Gartenbank“  im  gotischen 
Stile,  was  ja  in  England,  wie  wir  gesehen,  um  diese  Zeit  durchaus  nichts 
besonderes  war.  In  der  Beschreibung  eines  englischen  Schlafstuhles  mit 
Tabouret  heisst  es:  „Die  moderne  Eleganz  verbannte  ihn  aus  der  Wohn- 
stube, die  Bequemlichkeit  holte  ihn  wieder  hervor,  und  der  stärkste  Ausdruck 
für  die  Bewegung  zu  Gunsten  der  praktischen  Richtung  im  Kunstgewerbe 
ist  es,  wenn  man  sagt:  „beim  Fauteuil,  soll  er  zum  Lesen  ganz  bequem  sein, 
muss  die  Höhe  der  Armlehnen  sich  genau  nach  der  Grösse  der  Person,  für 
die  er  gemacht  ist,  richten.“ 

Bei  einem  englischen  Bureau  für  Geschäftsmänner,  das  im  selben 
Journale  als  Muster  vorgeführt  wird,  ist  erwähnt,  dass  es  besonders  praktisch 
sei,  dass  der  untere  Teil  eine  Papierkommode,  der  mittlere  einen  Sekretär  und 
der  obere  einen  Briefschrank  bilde.  Es  ist  ein  Schreibtisch  mit  Rollverschluss 
und  hohem  Aufsatze  im  englischen  Louis  XVI-Stile  mit  chinesischen 
Mäanderornamenten. 
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Nachtkästchen,  Nussholz,  poliert 


Nachtkästchen,  Nussholz,  poliert 


Als  praktisches  Muster  eines  Möbels,  das  zu  verschiedenen  Zwecken 
verwendet  werden  kann,  und  dort  von  besonderem  Vorteile  ist,  wo  der  Platz 
ein  beschränkter  ist,  wird  ein  „englisches  Bureaubett“  angeführt;  es  ist  ein 
Bureau  von  ganz  einfachen  Formen,  das  leer  ist,  und  das  man  am  Abend  in 
ein  Bett  verwandeln  kann;  ferner  wird  im  Jahre  1788  ein  „englisches  Study 
Bett“  oder  Studierzimmerbett  als  Muster  abgebildet,  von  dem  der  Verfasser 
sagt,  dass  es  in  England  und  Deutschland  schon  viel  Beifall  erhalten  hat.  Es 
besteht  aus  einem  Sofa,  an  dessen  beiden  Enden  je  ein  Kästchen  angebracht 
ist,  das  am  Abend  aufgemacht  wird  und  zur  Verlängerung  des  Sofas  dient, 
das  dann  als  Bett  benützt  werden  kann. 

Auch  gotische  Formen  werden  um  diese  Zeit  aus  England  nach 
Deutschland  gebracht,  wie  uns  das  Muster  eines  englischen  gotischen 
Gartenstuhles  zeigt.  Es  ist  dies  aber  eine  Gotik,  die  mit  der  späteren 
deutschen  Romantik  nichts  gemein  hat,  sondern  nach  englischen  Originalen 
kopiert  ist.  Die  Gotik  war  in  England  besonders  bei  Anlage  von  Garten- 
gebäuden sehr  beliebt,  die  dann  auch  vollständig  in  gotischem  Stile  möbliert 
waren. 

Die  englische  Herrentoilette,  die  wir  bei  der  Charakteristik  Sheratons 
angeführt  haben,  wird  im  Journal  des  Luxus  und  der  Moden  im  Jahre  1788 
als  Muster  einer  Toilette  vorgeführt.  Ferner  ein  freistehender  englischer 
Schreibtisch  in  den  einfachsten  Formen  des  englischen  Louis  XVI.  und 
eine  englische  Zimmerbibliothek;  ein  grosser  Studiertisch  mit  Schreibfächern, 
Drehtüren  und  praktischen  Vorrichtungen  für  das  Aufstellen  der  Bücher. 
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Ruhebett,  schwarz  poliert,  mit  vergoldeten  Holzskulpturen 


Er  hat  eine  runde  Form  und  ist  mit  sehr  schönen  Ornamenten  in  der  Art 
der  Dekoration,  die  Sheraton  anwendete,  verziert. 

Im  Jahre  1792  wird  ein  englischer  Bücherschrank  und  englische  Stühle 
von  neuer  Form,  von  denen  einer  die  Formen  Hepplewhites,  andere  die 
Sheratons  zeigen,  als  Muster  publiziert,  im  folgenden  Jahre  ein  englischer 
Schenktisch  mit  Eiskasten,  der  in  der  Form  vollständig  den  Buffets,  die 
Sheraton  entworfen  hat,  gleicht,  abgebildet. 

Wie  sehr  man  auch  schon  in  Deutschland  in  dieser  Zeit  die  praktische 

V erwendbarkeit 
eines  Möbels  für 
den  einzelnen 
anstrebte  und 
der  Individualität 
Rechnung  trug, 
ersehen  wir  aus 
einem  im  Jahre 
1793  im  er- 
wähnten Jour- 
nale veröffent- 
lichten Bureau 
für  einen  Ge- 
schäftsmann. 

Im  selben 
Bande  ist  auch 
ein  „Magazin- 
kanapee“ abge- 
bildet, ein  Sofa, 
unter  dessen 
schiefen  Seiten- 


Tisch,  Nussholz,  poliert,  die  Platte  eingelegt,  der  Fuss  mit  Holzskulptur 
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Trumeau,  Mahagoni,  poliert,  mit  Bronzebeschlägen 


lehnen  kleine  Kommodekästchen  zur  Ausnützung  des  Raumes  ange- 
bracht sind. 

Das  Bewusstsein,  nach  englischen  Originalen  zu  arbeiten,  geht  oft 
ganz  verloren,  und  man  publiziert  in  den  Zeitschriften  Möbel  und  gibt  sie 
als  deutsche  aus,  während  doch  die  Formen  die  englische  Provenienz  deutlich 
zeigen.  So  werden  im  Jahre  1795  ein  Kanapee  und  einige  Sessel  nur  als  „von 
moderner  Form“  bezeichnet,  während  die  Stuhllehnen  und  die  Lehnen  des 
Sofas  rein  englische  Formen  nach  Sheraton  sind. 

Wenn  es  uns  nun  gelungen  ist,  nachzuweisen,  welch  grossen  Einfluss 
England  in  den  letzten  zwanzig  Jahren  des  XVIII.  Jahrhunderts  auf  das 
Kunstgewerbe  in  Deutschland  ausgeübt  hat,  wie  fast  zwei  Drittel  aller  Mode- 
bilder in  den  Journalen  englische  Moden  vorführen  und  sowohl  der  weibliche 
wie  der  männliche  Anzug  nach  englischen  Vorbildern  sich  richtet  und  nicht 
nach  französischen,  wie  allgemein  geglaubt  wird,  wenn  wir  sehen,  wie  in  dem 
erwähnten  Zeiträume  als  die  besten,  vornehmsten  und  praktischesten  Muster 
für  Wohnungseinrichtung,  Gartenanlagen,  für  kunstgewerbliche  Erzeugnisse 
aller  Art  die  englischen  Formen  gelten,  so  ist  uns  klar  geworden,  woher  in 
Deutschland  und  Österreich  nach  dem  Zurückweichen  des  Empirestiles  der 
neue,  die  praktischen  Bedürfnisse  des  Menschen  vor  allem  ins  Auge  fassende 
Stil,  der  Biedermeierstil  gekommen  ist  und  was  ihm  den  Stempel  des  Nutz- 
stiles aufdrückt:  der  innige  Zusammenhang  mit  dem  Stile  des  englischen 
Kunstgewerbes  aus  dem  Ende  des  XVIII.  Jahrhunderts.  Es  hatte  sich  nur 
der  Empirestil,  der  die  Erfüllung  der  durch  Jahrhunderte  lang  angestrebten 
Symmetrie  in  der  Wohnungseinrichtung  gebracht  hatte  und  der  in  Frankreich 
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Nachtkästchen,  Mahagoni,  poliert,  mit  Tischchen,  Mahagoni,  poliert,  eingelegt, 

Bronzebeschlägen  mit  Bronzebeschlägen 


entstanden  und  von  hier  aus  seinen  Siegeslauf  angetreten  hatte,  mit 
elementarer  Gewalt  auch  in  Deutschland  durchgesetzt,  bis  wieder  das  Prinzip 
der  Nützlichkeit  und  Gebrauchsfähigkeit  des  uns  umgebenden  Mobiliars 
die  Oberhand  gewann  und  der  Biedermeierstil  seine  Herrschaft  antrat. 

In  den  Text  eingestreut  sind  eine  Reihe  von  Möbeln  abgebildet, 
die  jetzt  im  Mobilien-Depot  des  österreichischen  Hofes  aufbewahrt  werden 
und  zur  Möblierung  der  einzelnen  Schlösser  und  Appartements  fallweise 
verwendet  werden.  Die  Namen  der  Verfertiger  dieser  Möbel  sind  uns 
bis  auf  einen,  den  Tischler  Joh.  Nep.  Geyer  aus  Innsbruck,  der  in  den 
Dreissiger-Jahren  tätig  war,  nicht  bekannt,  doch  können  wir  einzelne  Möbel 
als  von  einer  Einrichtung  stammend  erkennen.  Es  sollen  in  dem  folgenden 
zu  einzelnen  Stücken,  insoferne  sie  für  unser  Thema  in  Betracht  kommen, 
einige  Bemerkungen  gemacht  werden. 

Zuerst  sind  die  Möbel  eines  Schlafzimmers  reproduziert,  die  aus  zwei 
Betten,  Nachtkästchen,  Hängekasten,  Toilettetisch,  Aufsatzkasten  und 
Toilettespiegel  bestehen. 

Das  Charakteristische  dieser  Möbel  sind  die  keulenförmig  gebildeten 
Säulen  mit  der  Einschnürung  am  unteren  Ende. 

Der  Toilettespiegel  geht  auf  alte  Vorbilder  des  XVIII.  Jahrhunderts 
zurück.  Wir  finden  eine  sehr  ähnliche  Form  schon  im  Jahre  1792  im  Journal 
des  Luxus  und  der  Moden  abgebildet. 

Der  Toilettetisch  zeigt  den  praktischen  Sinn  für  Konstruktion  in  der 
Biedermeierzeit,  er  ist  vorne,  sowie  zahlreiche  Entwürfe  von  Sheraton  es 
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Tisch,  Mahagoni,  poliert 


schon  zeigen,  eingebaucht,  damit  man  sehr  nahe  an  den  Tisch  anrücken 
könne. 

Der  Aufsatzkasten,  eine  Verbindung  von  Kommode  und  Schubladen- 
kasten, zeigt  ganz  deutlich  schon  im  Äusseren,  dass  er  praktischen  Zwecken 
dient  und  stellt  sich  dadurch  in  Gegensatz  zu  den  ihre  Bestimmung  durch 
ihre  äussere  Form  verleugnenden  Empiremöbeln. 

Die  Möbel  des  darauf  folgenden  Schreibzimmers  haben  als  verbindendes 
Merkmal  gerade  Säulen  mit  Kapitälen,  die  mit  aus  Ahorn  eingelegten 
Linien  verziert  sind.  Die  Kastenmöbel  schliessen  sich  noch  an  den  Empire- 
stil an,  die  Sitzmöbel  aber  zeigen  den  Biedermeierstil,  der  unter  dem 
Einflüsse  des  wiederkehrenden  Rokoko  steht.  Das  Sofa  weist  ganz  besonders 
diesen  Einfluss  auf,  während  die  Grundformen  der  Fauteuils  auf  englische 
Muster  zurückgehen.  Der  Schreibtisch  ist  in  seiner  Konstruktion  überaus 
zweckmässig,  die  Platte  ist  durch  einen  verschiebbaren  Deckel  verschliessbar, 
die  beiden  die  Platte  tragenden  Teile  sind  weit  auseinandergerückt,  um 
dem  Benützer  den  notwendigen  Spielraum  zu  geben. 

Von  den  einzelnen  Stücken,  die  in  Abbildung  gebracht  werden,  ist  ein  An- 
kleidespiegel (Seite  264)  bemerkenswert,  der  uns  die  schon  oben  beschriebene 
Form  aus  der  Zeit  des  ausgehenden  XVIII.  Jahrhunderts  wieder  vorführt, 
ferner  zwei  noch  dem  Empirestile  angehörige  Fauteuils,  (Seite  266)  von 
denen  der  eine  mit  der  niederen  Lehne  eine  Form  zeigt,  die  sich  im  Bieder- 
meierstile weiter  entwickelt  und  sehr  beliebt  wird.  (Vergleiche  Seite  295.) 

Der  Schubladekasten  mit  Säulchen  und  Sphingen  aus  vergoldetem  Holze 
gehört  der  Zeit  an,  in  der  man  infolge  der  allgemeinen  Verarmung  und 
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der  grossen  Sparsamkeit,  die  notgedrungen  eintreten  musste,  die  Beschläge 
aus  geschnitztem,  vergoldetem  Holze  und  nicht  mehr  aus  der  teueren 
Bronze  herstellte.  In  derselben  Weise  sind  die  Skulpturen  am  folgenden 
Sessel,  zwei  Adler,  die  die  Lehne  tragen,  und  die  Skulpturen  an  dem 
Ruhebette  verfertigt,  das  in  seiner  Form  das  reine  Empire  nachzuahmen 
versucht,  seine  Entstehungszeit  aber  nicht  verleugnen  kann,  da  die  Art  der 
Modellierung  der  Greifen  und  Greifenköpfe,  die  Art  der  Zeichnung  der 
Blumen  auf  dem  Holzgestelle  und  die  Ausführung  der  Plastik  in  vergoldetem 
Holze  auf  die  Biedermeierzeit  hinweisen.  In  dieselbe  Zeit  gehört  auch  der 
Tisch  mit  eingelegter  Platte,  der  die  Form  des  oben  abgebildeten  Empire- 
tisches (Seite  260)  nachahmt  und  als  Verzierung  an  dem  Fusse  drei  in  Holz 
geschnitzte  Delphine  trägt,  ganz  ähnlich  dem  Tische,  den  wir  bei  der 
Besprechung  der  Arbeiten  Sheratons  kennen  gelernt  haben. 

Auf  Seite  282  sind  zwei  Nachtkästchen  abgebildet.  Während  das  eine 
von  ihnen  mit  den  vier  Säulen  an  den  Ecken  sich  als  architektonisch  auf- 
gebautes Möbel  gebärdet,  ist  das  andere  von  rein  praktischer  Form  und 
von  einer  zweckmässigen  Einfachheit,  die  uns  bei  dem  Anblicke  ganz 
besonders  befriedigt.  Man  sieht  sehr  deutlich  den  Unterschied  zwischen  dem 
Prinzipe  des  Empirestiles  und  dem  der  Biedermeiernutzkunst.  Die  Füsse  in 
Form  der  Säulen  sind  bei  dem  zweiten  nicht  ornamental  verwendet  mit  der 
Absicht,  den  Schein  einer  Konstruktion  zu  erwecken  wie  bei  dem  ersten, 
sondern  sie  tragen  tatsächlich  sowohl  die  Lade  mit  der  Platte,  als  auch 
noch  ein  grösseres  versperrbares  Kästchen. 
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Toilettetisch,  Kirsch,  poliert  und  eingelegt 


Das  Nachtkästchen  aus  Mahagoni,  poliert  und  mit  Bronzebeschlägen 
versehen  (Seite  285),  dient  als  guter  Beweis  für  die  Theorie  des  englischen 
Einflusses  während  der  Empirezeit  und 
der  nachfolgenden  30  Jahre.  Die  einfache 
Konstruktion,  die  geraden,  viereckigen 
Beine,  die  Bronzeperlenstäbe  sind  uns  als 
Charakteristika  für  die  Möbel  der  Zeit 
des  ausgehenden  XVIII.  Jahrhunderts  in 
England  bekannt  und  wir  sehen,  dass  sich 
diese  Möbelform  bis  in  die  Biedermeierzeit 
erhalten  hat.  Dasselbe  können  wir  von 
dem  daneben  abgebildeten  Tischchen  mit 
Intarsien  sagen,  es  zeigt  uns  eine  Form, 
die  wir  schon  in  dem  Journale  des  Luxus 
und  der  Moden  aus  den  Neunziger-Jahren 
des  XVIII.  Jahrhunderts  finden. 

Einen  weiteren  Beleg  bietet  uns  der 
Schubladenkasten  aus  polierter  ungarischer 
Esche  (Seite  287)  infolge  seiner  Konstruk- 
tion. Die  vier  Ecken  des  Kastens  sind  ab- 
gekantet und  der  Fuss  in  Form  einer  ver- 
kehrten Pyramide  gebildet,  die  fast  am  Ende 

durch  einen  kleinen  Würfel  hindurchgeht,  Sessel,  Nuss,  poliert 


eine  Konstruktion, 
die  wir  allenthalben 
im  englischen  Louis 
XVI  antreffen. 

Es  folgen  dann 
einige  Tische,  von 
denen  der  eine  (Seite 
286)  deutlich  nach 
seiner  Form,  wenn 
auch  nicht  der  Aus- 
führung nach  dem 
Empirstile  angehört. 

Er  imitiert  einen 
Säulenrundtempel. 

Ein  anderer  hat  drei 
Säulen  als  Stütze, 
mit  Füssen,  die  als 
Voluten  gebildet  sind 

, , Tisch,  Mahagoni,  poliert 

und  den  ornamen- 
talen Charakter  des 

Rokoko  sehr  deutlich  erkennen  lassen,  denn  in  dieser  Form  wäre  es  der 
Volute  wohl  unmöglich,  eine  tragende  Funktion  auszuüben. 

Der  auf  Seite  288  abgebildete  Toilettetisch  aus  Kirschholz  scheint 
besonders  praktisch  und  brauchbar  gewesen  zu  sein,  denn  wir  finden  ihn 
unverändert  schon  in  den  Vorbildern  für  Tischler  im  XVIII.  Jahrhundert 
wiederholt  reproduziert. 

Die  Konsole  mit  Spiegel  (Seite  292)  weist  uns  schon  durch  die  in  Holz 
geschnitzten  und  teilweise  vergoldeten  Kariatyden  in  die  Biedermeierzeit, 
aber  auch  die  Verwendung  des  Spiegels  ist  nicht  im  Sinne  des  Empirestiles, 
der  die  Anbringung  grosser  Spiegel  als  malerisches  und  nicht  architek- 
tonisches Element  zurückweist. 

Das  Sofa  (Seite  295)  erinnert  in  seiner  Form  an  die  englischen  Sofas  des 
XVIII.  Jahrhunderts,  die  sogenannten  oben  erwähnten  Settees,  die  aus  drei 
aneinandergefügten  Sesseln  oder  Fauteuils  bestehen  und  von  Chippendale 
angefangen  bis  gegen  Ende  des  Jahrhunderts,  besonders  aber  beiHepplewhite 
und  Sheraton  üblich  sind. 

Das  Sofa  auf  Seite  296  zeigt  schon  den  überwiegenden  Einfluss 
des  Rokoko  in  den  unkonstruktiven  Formen  der  Lehnen,  und  das  Sofa 
(Seite  302)  eine  Verquickung  der  Form  des  antiken  Stuhles  mit  Rokoko- 
motiven. 

Eine  Anzahl  von  Möbeln  endlich,  die  zum  Schlüsse  abgebildet  sind, 
stammen  aus  der  Werkstatt  eines  Innsbrucker  Tischlers  namens  Johann 
Nepomuk  Geyer  und  sind  in  den  Dreissiger-Jahren  des  vorigen  Jahrhunderts 
ausgeführt  worden.  Ich  möchte  nur  auf  das  auf  Seite  303  unten  reproduzierte 
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Sofa  verweisen,  dessen  Grundform  dieselbe  ist,  wie  bei  dem  schon  in  den 
„Designs  for  Household  fourniture“  von  Sheraton  (publiziert  1812),  Tafel  62, 
Nummer  3,  abgebildeten  als  „griechisches“  bezeichneten  Sofa. 


AKZENTE  IM  KUNSTGEWERBE  So  VON 
HANS  SCHMIDKUNZ-BERLIN  So 

IN  menschlicher  Leib  mit  verkümmerter  Brust, 
mit  undeutlicher  Ausprägung  der  Taille  und 
des  Halses  und  mit  nur  schwach  angedeuteten 
Augenbrauen  macht  uns  einen,  wenn  nicht  ab- 
stossenden,  so  doch  reizlosen,  wenig  impo- 
nierenden Eindruck.  Wir  vertragen  nicht  bald 
einen  Anblick  so  wenig,  wie  den  einer  ungenügend 
gegliederten  Masse.  Der  Drang  der  menschlichen 
Seele,  jeden  ihr  dargebotenen  Eindruck  zu  ver- 
stehen und  zu  verarbeiten,  ist  ein  Hauptbestand- 
teil unseres  geistigen  Lebens;  und  das  nächste 
Mittel  dazu  besteht  in  dem  Suchen  von  Haltepunkten,  von  Hauptstellen, 
von  Orientierungshilfen,  die  von  sich  aus  den  Weg  zu  dem  Übrigen  erleich- 
tern, und  zu  denen  der  Rückweg  von  diesen  bequem  zu  finden  ist. 

Dieser  erst  analytische  und  dann  synthetische  Gang  mag  von  theoretisch 
Interessierten  näher  beschrieben  und  ergründet  werden;  uns  beschäftigen 
diesmal  nur  die  Folgerungen,  die  aus  ihm  für  die  künstlerische  Praxis  zu 
ziehen  sind.  Hier  mögen  die  darstellenden  Künste  und  die  Baukunst  in  der 
Hauptsache  abseits  bleiben:  auch  sie  benötigen  das  von  uns  Gemeinte,  treffen 
es  aber  doch  wohl  in  leichterer  und  einfacherer  Weise,  als  ihre  Geschwister 
es  tun.  Unter  diesen  verstehen  wir  die  Gesamtheit  der  übrigen  bildenden 
Künste,  am  ehesten  als  die  „angewandten“  zu  bezeichnen;  die  hervor- 
ragende Stellung  des  Kunstgewerbes  in  ihnen  lässt  sie  auch  kurzweg  — dem 
Mächtigeren  nach  — als  Kunstgewerbe  im  weitesten  Sinne  bezeichnen.  Sie  alle 
sind  weder  durch  Naturvorbilder,  die  nachgebildet  werden  sollen,  noch  auch 
durch  die  Systematik  des  einem  Behausungszweck  dienenden  Bauwerkes 
bestimmt,  sondern  nehmen  an  beiden  in  einer  Weise  Anteil,  dass  sie  mit 
einem  geringeren  oder  grösseren  Masse  davon  frei  nach  jeweiligem  Bedarf 
und  Geschmack  schalten  können.  Übernehmen  Malerei  (als  Gemäldekunst) 
und  Plastik  vorhandene,  von  Natur  aus  gegliederte  Objekte,  und  ist  der 
Architektur,  selbst  in  weiten  Entartungen,  ein  Gliedern  nach  Tragendem 
und  Getragenem,  nach  Stützendem  und  Gestütztem,  nach  unmittelbaren, 
entscheidenden  und  nach  mittelbaren,  dienenden  Bestandteilen  unabweis- 
bar eigen,  so  wird  die  angewandte  Kunst  durch  ihre  verhältnismässige 
Freiheit  davon  zu  Willkürlichkeiten  und  Lässigkeiten  auf  diesem  Gebiete 
verführt. 
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Sofa,  ungarische  Esche,  schwarz  eingelegt 


Eine  Zimmerausstattung,  vor  der  sich  der  Blick  in  einem  Gemenge  ein- 
zelner Zierungen  verliert;  ein  Buchrücken,  der  reich  ist,  aber  erst  mit  Mühe 
seine  Schnörkel  und  seine  Schrift  unterscheiden  lässt;  eine  städtische 
Strassenanlage,  die  den  Wanderer  sich  in  einem  Ge  wirre  gleichmässiger 
Strassen  verlieren  macht:  all  das  bedeutet  einen  Mangel  gegenüber  jenem 
Bedürfnis  nach  Anhalt  an  Gliederungsmomenten.  Wer  in  der  Wortsprache 
oder  ebenso  in  der  Tonsprache  betonungslos,  ohne  gliedernde  Akzente 

spricht,  den  verstehen  wir  nicht  nur  schwerer, 
und  der  bürdet  uns  nicht  nur  die  eigene 
Leistung  des  notdürftigen  Nachtragens  der 
Akzente  auf,  sondern  er  stösst  uns  auch 
ästhetisch  ab. 

Dass  die  Akzente  in  der  gebundenen  Rede 
und  meistens  in  unserer,  das  heisst  in  der 
deutlich  taktmässig  gegliederten  Musik  einem 
regelmässigen  System  von  wiederholten  glei- 
chen „Takten“  u.  dgl.  folgen,  ist  nur  ein  spe- 
zieller Fall  des  Gesagten  und  findet  sich  in 
der  bildenden  Kunst  seltener  wieder  (in  fort- 
laufenden Ornamenten  u.  dgl.).  Der  Gegensatz 
aber  von  Akzentuiertem  und  Nichtakzen- 
tuiertem,  von  stärker  und  schwächer  Akzen- 
tuiertem muss  aller  Kunst  eigen  sein. 

Leicht  und  Schwer:  Diese  Formel  fasst 
kurz  zusammen,  was  wir  meinen.  Es  ist  ein- 
fach nicht  möglich,  zweimal  genau  das  Gleiche 
Sessel,  Mahagoni,  poliert  zu  tun,  zwei  Dinge  genau  gleich  zu  machen. 
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Es  ist  immerhin  möglich, 
annähernd  das  Gleiche 
zweimal  zu  tun,  zwei 
Dinge  annähernd  gleich 
zu  machen  — annähernd: 
das  heisst  so,  dass  der 
Unterschied  nicht  mehr 
bemerkt  wird.  Es  ist  aber 
unmöglich,  so  vorzugehen, 
wenn  man  damit  etwas 
mit  Nachdruck  darstellen 
oder  ausdrücken  will.  Je- 
der wirkliche  Künstler,  ja 
selbst  schon  der  primitivst 
Sprechende  oder  Singende 
oder  Zeichnende,  wenn  er 
wahrhaft  aus  sich  etwas 
geben  will,  muss  aus 
seinem  inneren  Drange 
heraus  die  Bestandteile 
seiner  Wort-  oder 
Zeichen-  oder  sonstigen 
Sprache  voneinander  ab- 
heben — zwei  Bestand- 
teile als  leichteren  und 
schwereren,  drei  als  der- 
art dreifach  verschieden 
u.  s.  w.,  wobei  freilich  für 
den  normalen  Eindruck 
die  Stärkegrade  wieder- 
kehren. Streiten  lässt  sich, 
ob  die  natürliche  Aus- 

Konsole  mit  Spiegel,  Nuss,  poliert,  mit  teilweise  vergoldeten  Holz-  drucksweise  VOn  Leicht 

Skulpturen  zu  Schwer  geht,  den  Cha- 

rakter des  Jambus  trägt, 
oder  aber  von  Schwer  zu  Leicht  geht,  also  trochäischen  Charakter  hat.  Im 
ersteren  Falle  sind  die  tatsächlich  vorkommenden  Trochäen  als  Hinterglied 
und  Vorderglied  von  Jamben  aufzufassen,  im  letzteren  Falle  sind  die  tat- 
sächlich vorkommenden  Jamben  als  Hinterglied  und  Vorderglied  von 
Trochäen  aufzufassen.  Diese  Aushilfe,  also  die  trochäische  Auffassung  des 
Grundwesens  von  Lebensvorgängen,  scheint  so  rasch  zu  scheitern,  dass 
unser  Leben  doch  wohl  — kurz  gesagt  — jambisch  sein  dürfte.  Anhub 
und  Niederschlag:  auf  diese  Folge  geht  unser  Tun  im  letzten  Grunde 
zurück. 


Sessel,  schwarz  poliert 


Sessel,  Mahagoni,  poliert 


Sessel,  Mahagoni,  poliert 


Sessel,  Mahagoni,  poliert,  mit  Ahorn  eingelegt, 
von  J.  N.  Geyer,  Innsbruck,  1837 
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Tisch,  Nussholz,  poliert 


Nun  ist  dies  zunächst  nur  von  den  „redenden  Künsten“  gesagt.  Die 
bildenden  Künste  existieren  aber  nicht  anders  als  durch  Vorgänge  im  Künstler 
und  im  Beschauer;  und  damit  stehen  wir  wiederum  bei  einem  Tun  und  Schaffen 
und  Nachschaffen,  das  auf  den  Wechsel  von  Leicht  und  Schwer  angewiesen 
ist.  Die  Meinung,  als 
sei  dieser  Wechsel,  so- 
mit also  Metrik  und 
Rhythmik  und  Aus- 
drucksakzentuierung, 
nur  eine  Sache  der 
Zeitkünste,  nicht  auch 
der  Raumkünste,  ge- 
hört zu  den  stärksten 
Hemmnissen  dieser 
und  unseres  Kunst- 
geschmackes. Wo  wir 
entweder  Mangel  an 
Kraft  oder  Übermass 
an  Kraft  finden,  wo 
uns  etwas  leer  oder 
überladen  entgegen- 
tritt, dort  fehlt  es  an 


Tisch,  Mahagoni,  poliert 


Sofa,  Mahagoni,  poliert 


Fauteuil,  schwarz  poliert 


Sessel,  Mahagoni,  poliert 
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Sofa,  Mahagoni,  poliert 


Sinn  für  Abhebung  in  den  Akzenten,  dort  haben  wir  eine  tonlose  oder 
eine  sich  überschreiende  Kunstrede.  Gleich  einer  Schrift  ohne  Haar-  und 
Schattenstriche,  möge  nun  alles  dünn  oder  alles  dick  geschrieben  sein,  ist 
auch  ein  Kunstwerk  ohne  analoges  Schwach  und  Stark  abstossend.  Am 
deutlichsten  sieht  man  es  in  den  Grundbestandteilen  der  Graphik:  in  ihr 
kehren  ja  dünnere  und  dickere  Striche  im  unübertragenen  Sinne  wieder. 

In  jeglicher 
Kunst  sind  es  nun 
nicht  bloss  die 
Grundbestandteile, 
die  sich  derart  von- 
einander abheben 
„wollen“  (ich 
schreibe  absicht- 
lich solchen  Fak- 
toren ein,, Wollen“ 
zu),  auch  die 
grössten  Bestand- 
teile stehen  zuein- 
ander als  Anhub 
und  Niederschlag, 
oder,  wenn  man  im 
Vergleichen  weit 
gehen  will,  als  Frag’ 
und  Antwort.  In 

der  Architektur  Tisch,  Mahagoni,  poliert,  mit  Bronzeeinlagen 


Schubladenkasten,  Mahagoni,  poliert,  mit  Ahorn-Einlagen  Sekretär,  Mahagoni,  poliert 

und  Bronzebeschlägen,  von  J.  N.  Geyer,  Innsbruck,  1835 
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Klapptisch,  Mahagoni,  poliert 


und  in  dem  architek- 
turähnlichen Kunst- 
gewerbe wird,  soweit 
nicht  die  Notwendig- 
keit der  Sache  selber 
Vernünftigeres  er- 
zeugt, weit  und  breit 
durch  eine  Gleich- 
mässigkeit  des 
Ganzen  gefehlt,  die 
das  Hauptsächliche 
und  Nebensächliche, 
das  Konstruktive  und 
Füllende  nicht  unter- 
scheidet oder  wenig- 
stens nicht  genug  ver- 
anschaulicht. Läuft 
eine  Wandverklei- 
dung — etwa  wenn 
sie  in  einem  blossen 

Anstrich  besteht  — völlig  gleichartig  dahin,  so  ist  dies  insofern  zu  ertragen, 
als  sie  eben  künstlerisch  gar  nichts  beansprucht.  Sobald  sie  jedoch  solches 
tut,  ist  das  gleichmässige  Nebeneinanderstehen  ihrer  Bestandteile  ein 
künstlerisches  Defizit.  Aus  diesem  Grunde  macht  ja  auch  die  Alltags- 
tapete ein  Zimmer  so  langweilig:  man 
findet  an  ihr  zwar  bei  genauem  Hin- 
schauen aufs  Einzelne  gewisse  stets 
wiederkehrende  Fügungen  von  schwa- 
chen und  starken  Linien  oder  Fär- 
bungen, im  ganzen  aber  nur  die  ewig 
ununterbrochene  Gleichmässigkeit.  Be- 
hängen wir  die  Wand  mit  Schmuck, 
oder  verstellen  wir  sie  mit  Möbeln,  so 
kehrt  jene  Situation  wieder:  wir  finden 
eine  Anhäufung  von  dem  und  jenem, 
sind  aber  erst  dann  befriedigt,  wenn  wir 
in  dieser  Gewichtigeres  und  Gewicht- 
loseres zu  unterscheiden  bekommen. 

Die  altväterische  Gliederung  der  Wand 
durch  ein  breitspuriges  Mittelstück 
(Sofa  oder  dgl.),  neben  dem  zwei  eben- 
so oder  weniger  breitspurige  „Seiten- 
stücke“ (Schränke,  Bilder  oder  ähn- 
liches) aufgepflanzt  erscheinen,  ist  für  Fauteuil,  Nussholz,  poliert 


Schreibtisch,  Mahagoni,  poliert,  mit  Ahorn-Einlagen  und  Bronzebeschlägen,  von  J.  N.  Geyer, 

Innsbruck,  1838 


Sessel,  Mahagoni,  poliert,  mit  Ahorn  ein-  Fauteuil,  Mahagoni,  poliert,  mit  Ahorn  eingelegt,  von 

gelegt,  von  J.  N.  Geyer,  Innsbruck,  1838  J.  N.  Geyer,  Innsbruck,  1837 
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Schubladenkasten,  Mahagoni,  poliert,  mit  Ahorn-Einlagen  und  Bronzebeschlägen,  von  J.  N.  Geyer, 

Innsbruck,  1838 


uns  ungenügend  nur  durch  ihre  Primitivheit;  grundsätzlich  befriedigt 
sie  uns  durch  den  Gegensatz  zwischen  dem  einen  Hauptakzent  und  den 
zwei  Nebenakzenten.  Alle  Symmetrie  ist  akzentlos,  wenn  sich  die  zwei 
Symmetrieseiten  um  eine  nur  gedachte  oder  schwach  markierte  Mittellinie 
(Achse)  gruppieren;  in  dem  Masse  der  Betonung  dieser  gibt  sie  einen 
Anfang  von  Akzentspiel.  Doch  auch  dann  lässt  sie  durch  die  Gleichheit  ihrer 
Flügel  unsere  Forderung  unerfüllt.  Die  Naturkraft  dieser  Forderung  aber 
treibt  hier  zu  der  wohlbekannten  „Überwindung  der  Symmetrie“:  sie  drängt 
nach  einer  Vergrösserung  des  einen  Flügels  und  schafft  dadurch  ein  Gegen- 
spiel zwischen  „Major“  und  „Minor“.  Verhalten  sich  diese  zueinander 
ebenso  wie  das  Ganze  zum  Major,  so  liegt  das  Verhältnis  des  „Goldenen 
Schnittes“  vor  — ein  idealer  Fall  der  Verteilung  von  Leicht  und  Schwer, 
und  in  stärkerer  oder 
schwächerer  Annähe- 
rung ein  überaus  häufig 
verwirklichter  Fall  — 
übrigens  ebenfalls  wieder 
ein  Angriffsobjekt  für 
den  Naturtrieb  nach 
Überwindung  des  zu 
wenig  Verschiedenen, 

so  dass  schliesslich  auch  Knieschemel,  Mahagoni,  poliert,  mit  Ahorn  eingelegt 


Schreibtisch,  Mahagoni,  poliert,  mit  Ahorn  eingelegt,  von  J.  N.  Geyer,  Innsbruck 


Fauteuil,  Mahagoni,  poliert,  mit  Ahorn  eingelegt,  von  Sessel,  Mahagoni,  poliert,  mit  Ahorn  ein- 

J.  N.  Geyer,  Innsbruck,  1837  gelegt,  von  J.  N.  Geyer,  Innsbruck 
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Sofa,  Nuss,  poliert 


über  ihn  die  Entwicklung  hinausgeht,  wie  sie  über  die  Symmetrie 
hinausgeht. 

Die  Theorie  der  Folge  Leicht-Schwer,  in  der  Tat  eine  Praxis  auch  vor 
aller  Theorie,  warnt  uns  davor,  in  irgend  einem  Kunstwerke  den  Eindruck 
mit  seinem  gewichtigsten  Gliede  beginnen  zu  lassen,  führt  uns  vielmehr 
durch  einen  Anlauf,  der  uns  vorbereitet,  zu  dem  Hauptgewicht.  Kleinere 
Kunstgewerbesachen  geben  uns  einen  so  sehr  gleichzeitigen  Eindruck,  dass 
sie  hier  weniger 
tun  können.  Doch 
auch  sie  vermögen 
es  irgendwie. 

Schon  dass  sie  ihre 
Hauptpunkte  nicht 
etwa  an  den  Rand 
legen,  ist  ein  Stück 
davon.  Dann  aber 
weiter  zu  Mannig- 
faltigerem! Ein 
Buchschmuck, 
dessen  erster  An- 
blick uns  sein 
Bestes  darbietet,  ist 
nicht  klug  verteilt. 

Auch  er  tut  gut, 
eine  „Steigerung“ 
einzuhalten  — und 

Steigerung  ist  ja  Betschemel,  Mahagoni,  poliert,  mit  Ahorn  eingelegt 


Sofa,  Mahagoni,  poliert,  mit  Ahorn  eingelegt,  von  J.  N.  Geyer,  Innsbruck,  1837 


Sofa,  Mahagoni,  poliert,  mit  Metalleinlagen 
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Bett,  Mahagoni,  poliert,  mit  Ahorn-Einlagen  und  Bronzebeschlägen,  von  J.  N.  Geyer, 

Innsbruck,  1838 


nur  ein  Jambus  im  Grossen!  Unsere  Kleidung  wird  nicht  wohl  ihre  Haupt- 
akzente bei  den  Handschuhen,  unsere  Wohnungseinrichtung  wird  die  ihrigen 
nicht  wohl  bei  der  Eingangstüre  beginnen,  und  eine  ästhetische  Stadtanlage 
wird  zu  einem  grossartigen  Anblick  durch  eine  Annäherung  führen,  bei  der 
dieser  erst  noch  verdeckt  ist.  Nicht  allzusehr  hinkt  dabei  der  Vergleich  mit 
Kern  und  Schale.  Zahlreiche  kunstgewerbliche  Werke  entfalten  ihre  Einzel- 
heiten aus  einem  Hauptteil  heraus,  mag  dieser  nun  in  der  Mitte  stehen  oder 
nicht,  mag  er  direkter  Ausdruck  einer  Idee  sein 
oder  nicht,  mag  er  (beim  Nachbilden  pflanzlicher 
Motive)  einen  Pflanzenstamm  darstellen,  aus 
welchem  Äste  und  Ranken  emporwachsen  oder 
abwärts  steigen,  die  hinwider  das  Übrige  in  dem 
Sinn  gliedern,  dass  sie  zwischen  sich  das  gleich- 
förmige Material  der  Vase  oder  dergleichen  er- 
blicken lassen. 

Die  bildende  Kunst  kann  jedes  ihrer  Mittel 
zur  Gegeneinanderstellung  von  Akzenten  ver- 
wenden. Ihren  Gedankeninhalt  wird  sie  zwar 
durch  alle  Teile  dringen  lassen,  jedoch  in  den 
einen  mehr  zur  Geltung  bringen  („offenbaren“) 
als  in  anderen.  Ihre  Gestaltung  wird  dreifach 


Spucknapf,  Mahagoni,  poliert 


t* 


Sekretär,  Mahagoni,  poliert,  mit  Ahorn-Einlagen  und  Bronze-  Sekretär,  Mahagoni,  poliert,  mit  Ahorn-Einlagen  und  Bronzebeschlägen, 

beschlägen,  von  J.  N.  Geyer,  Innsbruck,  1838  die  inneren  Laden  aus  Eschenholz,  von  J.  N.  Geyer,  Innsbruck,  1838 
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Tisch,  Mahagoni,  poliert,  mit  Ahorn  eingelegt,  von  J.  N.  Geyer, 
Innsbruck 


wirken  und  dreifach  sün- 
digen können:  in  Linien, 
Lichtern  und  Farben. 
Neben  der  schwächeren 
Linie  die  stärkere,  neben 
der  kürzeren  die  längere, 
neben  der  mehr  füllenden 
die  mehr  konstruierende. 
Neben  dem  matteren  Licht 
das  hellere,  eventuell  ein 
tieferes  Schwarz.  Mannig- 
faltiger als  die  einfacheren 
Abstufungen  der  Linien 
und  Lichter  treten  die 
Akzentgegensätze  der 
Farben  auf.  Sind  satte 
Farben  (d.  h.  nicht  oder 
wenig  mit  anderen  Farben 
oder  mit  Weiss-Schwarz 
versetzte)für  ein  gesamtes 


Malwerk  zu  kräftig  oder,  wie  man  manchmal  sagt, 
zu  „giftig“,  so  sind  sie  dort  am  Platze,  wo  das 
stärkere  Gewicht  liegen  soll,  und  überlassen  den 
ungesättigteren  Farben  die  Nebenakzente  und 
die  akzentlosen  Füllungen  oder  Untergründe. 
Vielleicht  wird  auch  der  Gegensatz  von  soge- 
nannten warmen  und  kalten  Farben,  oder  je 
nachdem  von  wärmeren  und  weniger  warmen, 
von  kälteren  und  weniger  kalten  Farben  hier 
brauchbar  sein:  am  ehesten  so,  dass  das  Wär- 
mere wieder  den  grösseren  Akzenten,  das  Kältere 
den  kleineren  Akzenten  und  der  Akzentlosigkeit 
dient. 

Wir  verlangen  nicht,  dass  ein  Kunstwerk 
arm  sei,  wohl  aber,  dass  sein  Reichtum  gut 
gegliedert,  leicht  überschaubar  sei.  Mit  Wenigem 
kann  man  überladen,  mit  Vielem  kann  man 
schlicht  sein,  wenn  nur  grosse,  einfache  Grund- 
züge hervortreten  und  herrschen.  All  unser 
gewöhnliches  Vasen-  und  Lampenzeug,  unsere 
Kleindinge  auf  den  Schmuckmöbeln  und  an  der 
Wand  sind  Nester  von  Akzenten  ohne  einen 


Nachtkästchen,  Mahagoni,  poliert,  mit 
Ahorn  eingelegt,  von  J.  N.  Geyer, 
Innsbruck 
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Tischchen,  Mahagoni,  poliert,  mit  Ahorn-Einlagen  und  Bronzebeschlägen,  von  J.  N.  Geyer, 

Innsbruck 


einzigen  wirksamen  Akzent.  Besonders  schlimm  wird  die  Sache,  wenn  der 
Akzent  oder  die  Fülle  von  Akzenten  an  der  unrichtigen  Stelle  steht,  an 
der  dienenden  statt  an  der  herrschenden.  In  der  Kleidung  unseres  Leibes 

gehören  Querstreifen, 
Verengerungen,  Um- 
schnürungen, Gürtel, 


Tischchen,  Mahagoni,  poliert,  mit  Ahorn  eingelegt,  von 
Innsbruck,  1837 


Halsbänder  u.  dgl.  zu 
den  wichtigsten  Ak- 
zentuierungen. Um  so 
schlimmer,  wenn  etwa 
die  Taille  zu  hoch  liegt, 
oder  wenn  eine  Grenz- 
marke von  Kleiderteilen 
beispielsweise,  zumal 
am  weiblichen  Körper, 
über  die  Mitte  der  Brust 
läuft  — mag  es  auch 
unter  modernster  De- 
vise geschehen. 

Das  Rokoko  und 
manche  Seiten  der 
späteren  Kunstweisen 

. N.  Geyer, 

lieben  reichhaltige, 
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imponierend  wirkende  Umrah- 
mungen von  etwas,  das  eigentlich 
ein  Nichts  oder  etwas  an  sich, 
mindestens  im  Verhältnisse  zum 
Gewichte  der  Umrahmung,  Be- 
langloses ist.  Der  krasse  Spezial- 
fall eines  schlechten  oder  auch 
nur  eines  schlichten  Bildes  mit 
einem  überprunkenden  Rahmen 
mit  Gold  und  vielfältigem  Relief 
liegt  so  nahe,  dass  er  nur  eben 
erwähnt  sei.  Weniger  aufdring- 
lich, weniger  spürbar  und  doch 
widernatürlich  sind  gewichtige 
Umrahmungen  von  Türen  und 
Fenstern,  also  von  dem  sozusagen 
Negativsten  in  der  Wohnung.  Die 
vielen  Klagen  über  einen  Unfug 
von  Gardinen  und  Portieren  finden 
auch  darin  eine  Rechtfertigung. 

Der  Kunst  des  Rahmenstiles 
— wie  man  füglich  das  Rokoko 
nennen  darf  — ging  eine  Kunst 
des  Wuchtstiles  voraus:  die  Ba- 
rocke. Sie  verstand  das  mächtige 
Akzentuiren,  aber  auch  das  An- 
steigen vom  Leichteren  zum 
Schwereren  ausserordentlich  gut. 
Der  feinste  Gliederungsstil, 
die  Gotik,  bedurfte  keiner 
Wucht,  um  die  Akzente  des 
Aufbaues  herauszuarbeiten. 
Sie  fand  diese  im  Auflösen 
der  gleichförmigeren  Massen, 
welche  die  Romanik  kenn- 
zeichnen. Und  ihr  „analy- 
tischer“ Charakter  kehrt 

wieder  im  Eisenstil,  dem  gewaltigsten  Überwinder  der  breiten,  kontinuier- 
lichen Massen,  der  allerdings  nun  erst  recht  in  die  Gefahr  hineinführt, 
gleiche  Linien  so  unterschiedslos  gleichlaufend  zu  führen,  dass  seine  höhere 
künstlerische  Entwicklung  auch  davon  abhängig  sein  wird,  wie  weit  ihm  die 
Scheidung  seiner  Spreizen  u.  dgl.  in  Haupt-  und  Nebenglieder  und  ein 
ästhetisch  zureichender  Krafteindruck  jener  gelingt.  Unsere  „englischen“ 
und  ähnlichen  Stabmöbel  sind  schliesslich  auch  nicht  wesentlich  besser  als 


Ankleidespiegel,  Mahagoni,  poliert,  mit  Ahorn  eingelegt,  von 
J.  N.  Geyer,  Innsbruck,  1837 
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Tischchen,  Mahagoni,  poliert,  mit  Ahorn  eingelegt,  von  J.  N.  Geyer, 
Innsbruck,  1838 


die  grossväterliehen 
Bretterverschläge.  Der 
Blick  will  durch  ein 
kunstgewerbliches 
Werk  nicht  so  hin- 
durcheilen, dass  er 
gleichsam  sofort  auf  der 
anderen  Seite  wieder 
herausfällt. 

Die  Kunst,  und  ge- 
rade am  meisten  jene 
technisch  belangvolle 
Kunst,  die  wir  vom  Ge- 
werbe und  vom  Hand- 
werk her  benennen,  hat 
und  braucht  eine  kos- 
mische Bedeutung.  Der 
Kosmos  selber  ist  das 
grösste  System  von 
Über-  und  Unterord- 
nung, nicht  zuletzt 
durch  seine  Optik  von 
Tag  und  Nacht,  und  durch  seine  Geometrie  der  drei  Dimensionen.  Beides 

findet  sich  in  Möbel-  und  Schmuck- 
werk, in  Kleidern  und  in  Haus- 
einrichtungen wieder.  Wo  das  Licht 
herrscht,  dort  hausen  auch  die  Ak- 
zente am  besten,  und  wo  sich  eine 
Hauptrichtung  erstreckt,  dort  er- 
strecken auch  sie  sich  am  natürlich- 
sten. Je  fester  sie  begründet  sind, 
desto  kräftiger  wirken  sie  auch,  und 
desto  weniger  werden  sie  schliesslich 
zum  Überdruss.  Und  umgekehrt:  was 
leicht  abstumpft,  verlangt  um  so  leb- 
hafter eine  Stellung,  die  ihm  sozu- 
sagen Rechte  gibt.  Das  ist  mit  ein 
Grund,  warum  darstellende,  zumal 
irgendwelche  Personen  und  Vor- 
gänge vorführende  Gemälde  oder 
Plastiken  uns  leicht  über  werden, 
wenn  sie  nur  eben  irgendwo  stehen 
, oder  hängen,  statt  an  einer  Stelle, 
Innsbruck,  1838  an  der  sie  eine  grosse  Betonung 
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bedeuten:  als  Altarbild,  als  ein  Bestandteil  der  Zimmerausstattung,  auf  das 
deren  sonstige  Bestandteile  als  „Leichteres“  zum  „Schwersten“  hinleiten 
u.  dgl.  m.  Und  verschwendete  Kraft  ist  nicht  nur  materiell-ökonomisch, 
sondern  auch  ästhetisch-ökonomisch  ein  Unheil. 


KLEINE  NACHRICHTEN  >> 


REISAUSSCHREIBEN.  Der  Exlibrisverein  zu  Berlin  hat  ein  Preisausschreiben 


-L  für  ein  Exlibris  für  Volksbibliotheken  erlassen,  dessen  wesentliche  Bedingungen 
folgende  sind:  Das  Exlibris  soll  sich  seinem  Inhalte  nach  für  Volksbibliotheken  eignen. 
Es  muss  die  Möglichkeit,  beziehungsweise  der  Raum  zum  Eindruck  des  Namens  der  Biblio- 
thek vorgesehen  werden.  Die  Originalzeichnung  muss  in  Schwarz  und  Weiss  ausgeführt  und 
zur  Vervielfältigung  in  Strichätzung  geeignet  sein,  darf  also  Halbtöne  nicht  enthalten.  Die 
Grösse  des  Exlibris  in  der  Reproduktion  sei  8X  11.5  cm.,  die  Grösse  der  Originalzeichnung 
also  z.  B.  12X17*2  oder  16X23  cm.  Die  Originalzeichnungen,  welche  weder  Namen  noch 
Signatur  tragen  dürfen,  sind  bis  zum  1.  November  1903  in,  mit  Kennwort  versehenem, 
verschlossenen  Umschläge  bei  dem  mitunterzeichneten  Schriftführer  abzuliefern,  ein,  mit 
gleichem  Kennwort  versehener,  verschlossener  Umschlag  muss  Namen  und  Wohnung 
des  Künstlers  enthalten.  An  Preisen  sind  vorgesehen:  Ein  erster  Preis  von  100  M.,  ein 
zweiter  Preis  von  50  M.  und  einige  lobende  Erwähnungen.  Ausführliche  Prospekte  ver- 
sendet der  Schriftführer  des  Exlibrisvereins  zu  Berlin  Karl  G.  F.  Langenscheidt,  Berlin 
S.  W.  11,  Halleschestrasse  17. 


RUNDSÄTZE  FÜR  DAS  VERFAHREN  BEI  WETTBEWERBEN. 


Um  die  Interessen  beider  Teile,  der  Preisausschreiber  und  der  Preisbewerber,  zu 
wahren,  und  bei  Preisausschreibungen  jene  Voraussicht  und  Gründlichkeit  zu  fördern, 
durch  welche  Anlässe  zu  beiderseitigen  mehr  oder  weniger  berechtigten  Klagen  beseitigt 
werden,  hat  der  österreichische  Ingenieur-  und  Architektenverein  kürzlich  im  eigenen 
Verlage  eine  Broschüre  veröffentlicht,  welche  in  erschöpfender  Weise  und  übersichtlicher 
Anordnung  die  Grundsätze  für  das  Verfahren  bei  Wettbewerben  im  Gebiete  der 
Architektur  und  des  gesamten  Ingenieurwesens  aufstellt. 


MITTEILUNGEN  AUS  DEM  K.  K.  ÖSTER- 
REICHISCHEN MUSEUM  b» 


NTON  SCHARFF.  Am  6.  Juli  ist  das  Mitglied  des  Kuratoriums  des  k.  k.  Öster- 


JL  A-  reichischen  Museums,  der  Kammermedailleur  und  Direktor  der  k.  k.  Graveurakademie 
Anton  Scharff  gestorben.  Das  vorzeitige  Hinscheiden  dieses  hochbegabten  Künstlers 
bedeutet  auch  für  das  österreichische  Museum  einen  schweren  Verlust.  Scharff  war  am 
10.  Juni  1845  als  Sohn  des  Graveurs  und  hervorragenden  Steinschneiders  J.  Michael 
Scharff  in  Wien  geboren,  trat  mit  15  Jahren  in  die  Schule  Radnitzkys  an  der  Akademie 
der  bildenden  Künste,  im  Jahre  1862  in  die  unter  J.  D.  Böhms  Leitung  stehende  Graveur- 
akademie der  k.  k.  Münze  und  wurde  1866  Graveurgehilfe,  1881  Münzgraveur,  1887 
Kammermedailleur,  1896  Direktor  der  Graveurakademie.  Scharff  war  eine  der  hervor- 
ragendsten Erscheinungen  im  neueren  Kunstleben  Österreichs,  er  hat  das  grosse  bleibende 
Verdienst,  die  österreichische  Medaille  und  Plakette  künstlerisch  neu  begründet  zu  haben. 
Anknüpfend  an  die  besten  Überlieferungen  erneuerte  er  Stil  und  Technik  dieses  Zweiges 
der  Plastik  und  erhob  die  Medaille  wieder  zur  vollen  Höhe  ihrer  Bedeutung  und  ihres 
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ästhetischen  Wertes.  Er  gehörte  zu  jenen  Meistern,  welche  den  Namen  Österreichs  auch 
im  Auslande  überall  zu  Ehren  brachten.  Gelang  ihm  der  Revers  vielleicht  nicht  immer  und 
blieb  er  darin  hinter  der  wunderbaren  Feinheit  und  der  poesiereichen  Gedankenfülle 
eines  Roty  und  seiner  grossen  Schule  zurück,  so  war  er  ein  Meister  ersten  Ranges  auf 
dem  Gebiete  des  Porträts,  sein  klarer  Geist,  sein  analytisches  Vermögen,  seine  Gabe  zu 
charakterisieren  und  bei  aller  Vornehmheit  und  Hoheit  der  Auffassung  immer  modern  zu 
sein  und  das  Leben  lebendig  darzustellen,  befähigte  ihn  zu  einer  Fülle  wahrhaft  glänzender 
Leistungen  von  bleibendem  Werte.  Eine  seiner  grössten  Arbeiten  ist  die  figurenreiche 
Votivtafel  für  Seine  Majestät  den  Kaiser.  Seine  Stärke  aber  ruhte  in  Medaille  und  Plakette. 
Die  Zahl  seiner  Porträtmedaillen  ist  ausserordentlich  gross,  er  war  einer  der  fleissigsten 
und  beliebtesten  Künstler  unserer  Tage.  Er  hat  Seine  Majestät  den  Kaiser  wiederholt, 
in  den  verschiedensten  Lebensaltern,  aufs  trefflichste  porträtiert,  auf  Erinnerungsmedaillen 
und  Münzen,  er  hat  den  Kaiser  von  Russland,  die  Königin  Viktoria  von  England,  König 
Ludwig  und  den  Prinzregenten  Luitpold  von  Bayern  dargestellt,  für  Serbien  hat  er  Gold-, 
Silber-  und  Kupfermünzen  mit  den  Porträts  des  Fürsten  Michael  und  der  Könige  Milan  und 
Alexander,  für  Persien  Goldmünzen  mit  dem  Kopfe  des  Schahs  Nasreddin  geschaffen,  und 
wir  danken  ihm  Bildnisse  von  Richard  Wagner,  Brahms,  Bülow  und  Johann  Strauss,  von 
Oppolzer,  Hyrtl,  Rokitansky,  Albert,  Dittel,  Hauer  und  Littrow,  von  Hartei,  Hirschfeld, 
Gomperz  und  Sickel,  von  Schmerling,  Ignaz  v.  Plener,  Dumba,  Franz  v.  Pulszky,  Helfert, 
Kardinal  Simor,  wie  von  Rudolf  Alt,  der  Haizinger,  Lewinsky,  Rosegger  u.  v.  a.  Jeder  Per- 
sönlichkeit, allem  Persönlichen,  Individuellen  ward  er  gerecht,  mit  unübertrefflicher  Sicher- 
heit wusste  er  die  geistigen  Züge,  das  ganze  innere  Wesen  der  Darzustellenden  herauszu- 
heben und  aufs  lebendigste  zu  gestalten.  Mitten  aus  voller  Schaffenskraft,  auf  derHöhe  des 
Lebens  und  des  Ruhmes  stehend,  wurde  er  von  tückischer,  jäh  über  ihn  hereingebrochener 
Krankheit  dahingerafft,  allgemein  betrauert.  Seinen  Schülern  und  Nachfolgern  hinterliess 
er  ein  reiches  Erbe,  treffliche  Vorbilder  und  einen  in  der  ganzen  Welt  geehrten  Namen, 
der  auch  ihnen  zugute  kommt. 

PREISAUSSCHREIBUNG  FÜR  ENTWÜRFE  ZU  MAFFERS- 
DORFER  KNÜPFTEPPICHEN.  Am  20.  Juni  fand  im  Österreichischen 
Museum  für  Kunst  und  Industrie  das  Preisgericht  für  die  Entwürfe  für  Maffersdorfer  Knüpf- 
teppiche statt.  Die  Juroren  erklärten  nach  eingehender  Prüfung  der  eingelangten  104  Ent- 
würfe einstimmig,  dass  das  künstlerische  Niveau  aller  Arbeiten  kein  solches  sei,  um  über- 
haupt einen  der  drei  ausgesetzten  Preise  zuerkennen  zu  können.  Infolgedessen  sah  die  Firma 
J.  Ginzkey  auch  von  der  Erwerbung  irgendwelcher  Entwürfe  ab.  Dagegen  wurde  die  aus- 
gesetzte Prämiensumme  im  Gesamtbeträge  von  2200  K,  einem  einstimmigen  Beschlüsse 
der  Jury  entsprechend,  unter  sechs  als  relativ  beste  erkannten  Arbeiten  aufgeteilt.  Die 
Konkurrenzarbeiten  blieben  vom  23.  Juni  bis  7.  Juli  im  Vorlesungssaale  des  Museums 
ausgestellt. 

BESUCH  DES  MUSEUMS.  Die  Sammlungen  des  Museums  wurden  im  Monate 
Mai  von  2986,  im  Monate  Juni  von  2470,  die  Bibliothek  im  Monate  Mai  von  1174» 
im  Monate  Juni  von  1023  Personen  besucht. 
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OBRIST,  H.  Neue  Möglichkeiten  in  der  bildenden 
Kunst.  Essays.  170  S.  m.  1 Taf.  gr.  8°,  Leipzig, 
E.  Diederichs.  Mk.  3. 

Ornamentik,  Neue.  (Deutsche  Kunst  und  Dekoration, 
Juni.) 

PELTZER,  Alfr.  Die  ästhetische  Bedeutung  von  Goethes 
Farbenlehre.  III,  47  S.  gr.  8°.  Heidelberg, 
C.  Winter.  Mk.  i’20. 

PLUNKETT,  G.  T.  How  an  Art  Museum  should  be 
organised.  (The  Magazine  of  Art,  Juli.) 

RIEGL,  A.  Völkerwanderungszeitliche  Funde  aus 
Eppan.  (Mitteil,  der  Zentralkommission,  4.) 

SCHEFFLER,  K.  Musterschutz.  (Berliner  Architektur- 
welt, 4.) 

SCHULZE,  O.  Die  Frage  der  ästhetischen  Erziehung, 
eine  Lebens-  und  Existenzfrage  für  unser  Volk  und 
unsere  Jugend.  65  S.  gr.  8°.  Magdeburg,  Friese  & 
Fuhrmann.  Mk.  1. 

STEGENSEK,  A.  Unbekannte  Bildwerke  und  Male- 
reien aus  dem  oberen  Sanntal.  (Mitteil,  der  Zentral- 
kommission, 4.) 

TÖPFER,  A.  Vom  Schweizer  Kunsthandwerk.  (Mitt. 
des  Gewerbemuseums  in  Bremen,  3.) 

VERNEUIL,  M.  P.  Etüde  de  la  Plante,  son  Appli- 
cation aux  Industries  d’Art.  40.  London,  Batsford. 
(5°  s.) 


II.  ARCHITEKTUR.  SKULPTUR. 

Domestic  Architecture  of  the  Arts  and  Crafts  Exhibition. 
(The  Studio,  Mai.) 

BEISSEL,  St.  Holzkirchen  in  Deutschland.  (Zeitschrift 
für  christl.  Kunst.  2.) 

BENNDORF,  O.  Stele  im  Museum  von  Kandia.  (Jahres- 
hefte des  österr.  archäol.  Instituts,  VI,  1.) 


BEUTINGER,  G.  Moderne  Erker-,  Fenster-  und  Eck- 
Arrangements.  (Innendekoration,  Juni.) 

BODE,  Wilh.  Ein  neues  Madonnenrelief  Donatellos? 
(Kunstchronik,  N.  F.  XIV,  28.) 

CZERNY,  A.  Renaissance-Grabsteine  an  der  Pfarr- 
kirche zu  Schönbrunn  in  Mähren.  (Mitt.  d.  Zentral- 
kommission, N.  F.,  XXVIII,  2.) 

DOMASZEWSKY,  A.  v.  Die  Familie  des  Augustus  auf 
der  Ara  Pacis.  (Jahreshefte  des  österr.  archäol. 
Instituts,  VI,  1.) 

ENGELS,  E.  Bildhauer  R.  Förster  — München. 
(Deutsche  Kunst  und  Dekoration,  Juni.) 

FELDEGG,  F.  v.  Der  Wettbewerb  um  den  Bau  des 
Wiener  Stadtmuseums.  (Der  Architekt,  Juni.) 

FRANCK-OBERASPACH,  K.  Der  Meister  der  Ecclesia 
und  Synagoge  am  Strassburger  Münster.  X,  115  S. 
m.  21  Abb.  u.  12  Taf.  gr.  8°.  Düsseldorf,  L. 
Schwann.  Mk.  5. 

GABELENTZ,  Hans  v.  der:  Mittelalterliche  Plastik  in 
Venedig.  Mit  13  Abb.  u.  30  Textill.,  VI,  274  S.  gr. 
8°.  Leipzig,  K.  W.  Hiersemann.  Mk.  15. 

GRASSA-PATTI,  Franc.  La.  Opere  dei  Deila  Robbia  in 
Sicilia.  (L’Arte,  1/4.) 

GRÜTERS  u.  HEIMANN.  Die  St.  Markuskapelle  in 
Altenberg.  (Zeitschrift  für  christliche  Kunst,  3.) 

HART,  D.  Francisco  Zarcillo  Sculptor  in  wood.  (The 
Connoisseur,  Juni.) 

HARTWIG,  P.  Ein  Terrakottafries  des  Octavius  mit 
Athletenstatuen.  (Jahreshefte  d.  österr.  archäol. 
Instituts,  VI,  1.) 

HAUSER,  F.  Disjecta  membra  neuattischer  Reliefs. 

(Jahreshefte  d.  österr.  archäol.  Instituts,  VI,  1.) 
HEILMEYER,  A.  Die  moderne  Plastik  in  Deutschland. 
Mit  Titelbild  und  184  Abldgn.  154  S.  (Zobeltitz 
Sammlg.  illustr.  Monographien,  10  Bd.)  Bielefeld, 
Velhagen  & Klasing.  M.  4. 

LEIXNER,  Othmar  von.  Zwei  Zisterzienser  Klöster  in 
Schwaben.  (Maulbronn  u.  Bebenhausen.)  (Wiener 
Bauindustrie-Zeitung,  35.) 

MARUCCHI,  O.  La  scultura  nuziale  cristiana  di  Villa 
Albani.  (Nuovo  Bulletino  di  Archeologia  cristiana, 
VIII,  3/40 

NETER,  R.  H.  P.  Berlage’s  Neue  Börse  in  Amsterdam. 

(Zeitschrift  f.  Innendekoration,  Juli.) 

PUDOR,  H.  Erziehung  zur  Eisenarchitektur.  (Der 
Architekt,  Juni.) 

RAHN,  J.R.  Der  Kreuzgang  beim  Allerheiligen-Münster 
in  Schaffhausen.  (Anzeigerfürschweizer.  Altertums- 
kunde., N.  F.  IV.  4.) 

REYMOND,  M.  La  tomba  di  Onofrio  Strozzi  nella 
chiesa  della  Trinitä  in  Firenze.  (L’arte,  1/4.) 
ROTHERT.  Das  älteste  Bürgerhaus  Westfalens. 
(Zeitschr.  für  vaterländ.  Geschichte  und  Altertums- 
kunde, 60.  Bd.) 

SAUNIER,  Ch.  Une  nouvelle  construction  en  Gres. 
(Art  decoratif,  Mai.) 

SCANO,  D.  Scoperte  artistiche  inOristano  (L’arte,  1/4.) 
SCHAEFER,  K.  Elfenbein-Schnitzwerke  des  Mittel- 
alters. (Mitteil  d.  Gewerbe-Museums  zu  Bremen,  4.) 
SCHERER,  Chr.  Elfenbeinplastik  seit  der  Renaissance. 
M.  124  Abldgn.  u.  1 Taf.,  144  S.,  Lex.  8°  (Sponsel, 
Monographien  d.  Kunstgewerbes,  VIII.)  Leipzig, 
H.  Seemann  Nachf.  M.  5. 


313 


SCHNÜTGEN,  A.  Kupfergetriebene  Reliquienfigur  der 
Abteikirche  zu  Werden.  (Zeitschr.  für  christl. 
Kunst,  2.) 

SCHOSZBERGER,  Felix.  Das  neue  ungarische  Parla- 
mentsgebäude. (Wiener  Bauindustrie-Zeitung,  27.) 

SCHUBRING,  P.  Ein  neues  Madonnenrelief  Donatellos. 
(Kunstchronik,  26.) 

British  Sculpture  in  1903,  technically  considered.  (The 
Magazine  of  Art,  Juli.) 

STIEHL,  O.  Die  Entwicklung  des  mittelalterlichen  Rat- 
hauses in  Deutschland.  (Beilage  zur  Allgemeinen 
Zeitung,  112  ff.) 

STUDNICZKA,  F.  Über  den  Augustusbogen  in  Susa. 
(Jahrb.  des  k.  deutschen  archäol.  Instituts,  XVIII,  1.) 

ZELLER-WERDMÜLLER,  N.  Das  Grabdenkmal 
Ulrichs  I.  von  Regensberg.  (Anzeiger  für  Schweiz. 
Altertumskunde,  4.) 

III.  MALEREI.  LACKMALEREI. 
GLASMALEREI.  MOSAIK 

Affreschi  di  Andrea  Pozzo  minacciati  da  un  incendio 
(Archivio  Trentino,  XVII,  2.) 

BAILLIE-GROHMANN,  W.  A.  The  Finest  Hunting 
Manuscript  Extant.  (The  Burlington  Magazine, 
Juni.) 

CUNDALL,  H.  M.  Charles  Kean  and  Theatrical 
Scenery.  (The  Art  Journal,  Juli.) 

Herbert  DRAPER’s  painted  ceiling.  For  the  Livery 
Hall  of  the  Draper’s  Company.  (The  Studio,  Juni.) 

GALLATIN,  A.  E.  Aubrey  Beardsley.  40.  London, 
E.  Mathews. 

— Die  elsässische  Glasmalerei.  (Das  Kunstgewerbe 
in  Elsass-Lothringen,  April.) 

— Moderne  Glasmosaik.  (Das  Kunstgewerbe  in 
Elsass-Lothringen,  April.) 

GRAUS,  Joh.  Romanische  Wandmalereien  zu  Pürgg 
und  Hartberg.  (Mitt.  d.  Zentralkommission,  N.  F., 
XXVIII,  2.) 

KEEL- COMPTON.  D.  20  Blatt  Blumenstudien  in 
Aquarell  als  Vorlagen  für  Anfänger.  VIII  S.  Text. 
Fol.  München,  Piloty  & Loechle.  M.  15. 

MICHAELIS,  H.  Hochmoderne  Entwürfe  f.  Wand-  und 
Deckenmalerei.  40  Taf.  gr.  40.  Berlin,  B.  Hessling. 
M.  18. 

PUTON,  B.  Les  Vitraux  de  l’eglise  Saint-Nicolas  de 
Remiremont.  In-8,  25  p,  avec  grav.  Saint-Die,  impr. 
Cuny.  Extrait  du  Bulletin  de  la  Societe  philo- 
mathique  vosgienne  (annee.  igo2 — 1903,) 

RIEGL,  A.  Zur  Frage  der  Restaurierung  von  Wand- 
malereien. (Mitt.  d.  k.  k.  Zentralkommission,  II,  1/2.) 

SEDER,  A.  Zu  den  Dekorationsmalereien  der  Strass- 
burger Kunstgewerbeschule.  (Das  Kunstgewerbe 
in  Elsass-Lothringen,  Mai.) 

SEDINA,  Adf.  Der  praktische  Dekorationsmaler.  Neue 
färb.  Entwürfe  im  modernen  Stil.  1.  Ser.  32  Taf. 
Orig.  Entwürfe.  Wien,  Wolfrum  & Co.  M.  40. 

IV.  TEXTILE  KUNST.  KOSTÜME. 
FESTE.  LEDER-  UND  BUCH- 
BINDER-ARBEITEN 

BAILLIE-SCOTT,  M.  H.  Some  Experiments  inEmbroi- 
dery.  (The  Studio,  Mai.) 


COLASANTI,  A.  Nuovi  riscontri  su  la  „Dalmatica 
Vaticana.“  (Nuovo  Bulletino  di  Archeologia  crist. 
VIII,  3/4-) 

F.  L.  Veredelung  der  Handarbeit.  (Das  Kunstgewerbe 
in  Elsass-Lothringen,  Mai.) 

GUIFFREY,  J.  Un  Musee  de  Tappisseries  k la  Manu- 
facture  des  Gobelins.  (L’Art,  April.) 

HOLE,  C.  Embroidery  as  employed  for  sacred  uses. 
(The  House,  Juni.) 

KONODY,  P.  G.  The  decorative  Designs  of  Mr.  Frank 
Brangwyn.  His  Carpets  and  Metal  fittings.  (The 
Magazine  of  Art,  Juni.) 

Kreuzstichmuster,  40  in  16  Taf.  8°  Zürich,  Th.  Schröter. 
40  Pfg. 

KÜHN,  P.  Else  Gröbers  Stoffkompositionen.  (Deutsche 
Kunst  und  Dekoration,  Juni.) 

MUTHESIUS,  Anna.  Das  Eigenkleid  der  Frau.  84  S. 

m.  13  Taf.  12°  Krefeld,  Kramer  & Baum.  M.  2 
Die  moderne  Richtung,  ihre  Vorteile  und  Nachteile  für 
die  Tapetenbranche.  (Tapeten-Zeitung,  12.) 
THEIS,  F.  C.  Khaki  auf  Baumwolle  und  anderen 
Textilstoffen.  Eine  Monographie.  Mit  64  Orig.  Farb- 
mustern. VI,  18 1 S.  gr.  8°.  Berlin,  A.  Krayn.  M.  10. 

V.  SCHRIFT.  DRUCK.  GRAPH. 
KÜNSTE 

DODGSON,  C.  Charles  Shannons  Kunst.  (Die  graph. 
Künste,  XXVI,  3.) 

EHLERDING,  W.  Künstlerschriften  für  das  moderne 
Kunstgewerbe.  Alphabete  in  modernen  Formen. 
1.  u.  2.  Ser.  Je  12  Taf.  qu.  Fol.  Ravensburg, 
O.  Maier,  ä M.  2-50. 

FLETCHER,  F.  M.  Wood  Block  Printing  in  Colour. 

(The  Art  Workers  Quarterly,  April.) 

GREINER,  D.  Joseph  Sattler  und  seine  Werke. 

(Deutsche  Kunst  und  Dekoration,  10.) 

MAIER,  K.  O.  Schriften-Sammlung  für  Techniker  aller 
Art.  50  Taf.  nebst  Beiheft  mit  verkleinerten 
Schriften.  5 S.  Text.  qu.  8°.  Ravensburg,  O. 
Maier.  M.  1-50. 

NOVACK,  HANS.  Das  moderne  Monogramm.  676  Ent- 
würfe. 26  Taf.  Imp.  40  Wien,  F.  Schenk.  M.  15. 
PAZAUREK.  Ex-libris  Kunst.  (Mitt.  d.  nordböhm. 
Gewerbemuseums,  1.) 

ROESSLER,  A.  Der  Bund  zeichnender  Künstler  in 
München.  (Kunst  und  Handwerk,  7.) 

SCHUCH,  W.  Moderner  Schriften-Atlas.  18  Taf.  enth. 
18  Alphabete  in  modernem  Stil.  Fol.  Leipzig, 
Justel  & Göttel.  M.  5. 

SINGER,  H.  W.  Jakob  Christoffel  Le  Blon  and  his 
Three-Colour  Prints.  (The  Studio,  Mai.) 
WAARDHUIZEN,  J.  van.  Het  Schrift  der  toekomst.  De 
Nederlandsche  alphabetische  Stenografie  „Groote“ 
Amsterdam,  S.  L.  van  Looy.  21  Big.  gr.  8°. 
WOERMANN,  K.  Die  Ludwig  Richter-Ausstellung  in 
Dresden.  (Zeitschrift  Für  bild.  Kunst,  N.  F.,  XIV,  g.) 
fl. — . 10. 

VI.  GLAS.  KERAMIK 

BURTON,  W.  History  and  Description  of  English 
Porcelain.  8°  London,  Cassel.  42s. 
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ECKINGER,  Th.,  Die  Töpferstempel  der  Sammlung  der 
antiquarischen  Gesellschaft  von  Brugg  und  Um- 
gebung. (Anzeiger  für  Schweiz.  Altertumskunde, 
N.  F„  IV,  4.) 

EGGER,  O.  Gesichtsvase  aus  Corneto.  (Jahreshefte  des 
österr.  archäol.  Instituts,  VI,  1.) 

LAHOR,  J.  Les  Manufactures  de  Porcelaine  de  Copen- 
hague.  (L’Art  decoratif,  Mai.) 

LUNN,  R.  Pottery.  With  Illustr.  8°  p.  116.  London, 
Chapman  & Hall. 

NEATBY,  W.  J.  Mural  Keramics.  (The  Art  Workers 
Quarterly,  April.) 

ORSI,  P.  Miscellanea  cristiana  Sicula.  (Nuovo  Bulle- 
tino  di  Archeologia  cristiana,  VIII,  3/4.) 
PAZAUREK,  G.  E.  Neues  über  den  Mitbegründer  der 
Wiener  Porzellanfabrik.  (Mitt.  d.  nordböhm. 
Gewerbemuseums,  1.) 

PIAT,  A.  La  Ceramique.  (L’Art,  März  ff.) 

SAUNIER,  Ch.  s.  Gr.  II. 

VII.  ARBEITEN  AUS  HOLZ. 
MOBILIEN  ^ 

Cairene  Work  for  Amateurs.  (The  House,  Juni.) 
DURFENE,  M.  Moderne  Innenräume  in  farbiger  Aus- 
führung. (In  5 Lfg.)  1.  u.  2.  Lfg.  12  Taf.  m.  2 Bl. 
Text.  Fol.  Stuttgart,  J.  Hoffmann.  ä M.  12. 
FOGOLARI,  G.  Sculture  in  Legno  del  secolo  XII. 
(L’Arte,  I/IV.) 

HAENEL,  E.  Neue  Wohnungseinrichtungen.  (Die 
Kunst,  5.) 

About  „Heppelwhite“.  (The  House,  März.) 

Das  Hotel  „Vier  Jahreszeiten“  in  München.  (Dekorative 
Kunst,  April.) 

Innenräume,  Moderne,  ausgestellt  auf  der  Industrie-, 
Gewerbe-  und  Kunst -Ausstellung  Düsseldorf. 
63  Lichtdrucktafeln,  Fol.  Düsseldorf,  F.  Wolfrum. 
M.  40. 

JOURDIN,  F.  Une  maison,  un  mobilier  modernes.  (Art 
et  Decoration,  5.) 

Das  Kinderzimmer.  (Deutsche  Kunst  und  Dekoration,  10.) 
Moderne  Kinder-,  Spiel-  und  Arbeitszimmer.  (Zeitschrift 
für  Innendekoration,  Juli.) 

LANGE,  K,  Bernhard  Pankoks  Eheschliessungszimmer 
in  Dessau.  (Dekorative  Kunst,  Juni.) 

LEISCHING,  J.  Veredlungsverfahren  der  Holzober- 
fläche. (Mitt.  d.  Mähr.  Gewerbemuseums,  7.) 
Mobili,  J.,  alla  Prima  Esposizione  internazionale 
d’arte  decorativa  moderna,  Torino,  1902.  Vol.  1, 
Album  di  50  tav.  fol.  Torino,  Crudo  & Lattuada. 

L.  50. 

MOLINIER,  E.  French  Furniture  of  the  17.  and  18. 

Centuries.  (The  Burlington  Magazine,  März.) 
MUTHESIUS,  H.  Englisches  Mobiliar  und  die  Möbel 

M.  H.  Baillie-Scotts.  (Zeitschrift  für  Innendeko- 
ration, Juli.) 

Napoleonic  Chairs.  (The  House,  März.) 

Two  Oak  Cradles.  (The  House,  April.) 

The  Old  Masters  Chair  of  the  Broderers’  Company. 

(The  Cabinet  Maker,  Juni.) 

RAHN,  J.  R.  Eine  Tür  aus  der  Frührenaissancezeit  in 
Schaffhausen.  (Anzeiger  für  Schweiz.  Altertums- 
kunde, N.  F.,  IV,  1.) 


RANSON,  C.  Reste  griechischer  Holzmöbel  in  Berlin. 
(Jahrbuch  d.  kais.  deutschen  Archäol.  Instituts, 
XVII,  4.) 

REHME,  W.,  siehe  Gruppe  II. 

SCHAEFER,  K.  Ein  gotisches  Schrankmöbel  des 
XV.  Jahrhunderts.  (Mitteil,  des  Gewerbemuseums 
zu  Bremen,  5.) 

SCHEFFLER,  K.  Möbel.  (Kunst  und  Künstler,  5 — 6.^ 

The  Screen  and  its  Possibilities.  (The  House,  März.) 

SCRIBA,  E.  Moderne  Bautischlerarbeiten.  Eine  Samm- 
lung mustergiltiger  Entwürfe  zum  Ausbau  der  Innen- 
räume im  Stile  der  Neuzeit.  24  Taf.  mit  erläut.  Text 
IV  S.  gr.  40.  Leipzig,  B.  F.  Voigt.  M.  6. 

STEGMANN,  H.  Die  Holzmöbel  des  germanischen 
Museums.  (Mitteilungen  aus  dem  germanischen 
Nationalmuseum,  1902,  S.  142  ff.) 

ZELL  Frz.  Volkskunst  im  Allgäu.  Orig.-Aufnahmen 
aus  der  Ausstellung  f.  Volkskunst  u.  Heimatskunde 
in  Kaufbeuren.  Sept.  1901.  Mit  36  Tafeln  und  86 
Abbildungen  im  Text.  (6  Lief.)  1.  Lief.  S.  1 — 10  gr. 
40.  München,  Vereinigte  Kunstanstalten.  M.  2-50. 

Wohnräume.  Lieferungswerk.  Hrsg,  im  Aufträge  des 
k.  k.  Ministeriums  für  Kultus  und  Unterricht 
vom  Lehrmittelbureau  für  kunstgewerbliche 
Unterrichtsanstalten  am  k.  k.  österr.  Museum  für 
Kunst  und  Industrie.  1.  Lfg.  12  Bl.  Fol.  Wien,  Hof- 
und  Staatsdruckerei.  M.  10. 

VIII.  EISENARB.  WAFFEN. 
UHREN.  BRONZEN  ETC.  ^ 

BENNDORF,  O.,  E.  WEISS,  und  A.  REHM,  Zur  Salz- 
burger Bronzescheibe  mit  Sternbildern.  (Jahres- 
hefte des  österr.  archäol.  Instituts,  VI,  I.) 

CHRISTY,  M.  Domestic  Tinder-Boxes.  (The  Burlington 
Magazine,  März.) 

EHRENTHAL,  M.  v.  Einiges  über  den  Plattner  Hans 
Rosenberger.  (Die  Zeitschr.  f.  historische  Waffen- 
kunde, III,  2.) 

ENGELMANN,  R.  Metallcaestus.  (Jahreshefte  des 
österr.  archäol.  Instituts,  VI,  1.) 

FABRICZY,  Com.  v.,  Medaillen  der  italienischen 
Renaissance.  Mit  181  Abbildgn.,  Lex.  8°,  108  S. 
(Sponsel,  Monographien  des  Kunstgewerbes,  IX.) 
Leipzig,  H.  Seemann  Nachf.  M.  5. 

FIALA,  E.  Der  Podmokler  Goldfund.  (Numismatische 
Zeitschrift,  XXXIV,  S.  149.) 

HAASS,  L.  Geschichte  der  Schmiedekunst.  (Badische 
Gewerbezeitung,  21.) 

HERZIG,  R.  Die  Wiederherstellung  des  grossen  Rad- 
leuchters im  Dome  zu  Hildesheim.  (Zeitschr.  für 
christl.  Kunst,  2.) 

KLUCARIC,  siehe  Gruppe  I. 

KONODY,  P.  G.,  siehe  Gruppe  IV. 

LEISCHING,  J.  Rudolf  Marschall.  (Zeitschrift  für  bild. 
Kunst,  N.  F.,  XIV,  9.) 

LOW,  E.  W.  A Collection  of  English  Pewter.  (The 
Connoisseur,  Juni.) 

MÜNSTERBERG,  R.  Bronzereliefs  vom  Limes. 
(Jahreshefte  des  österr.  archäol.  Instituts,  VI,  1.) 

PUDOR,  H.,  siehe  Gruppe  II. 

Raccolta  di  lavori  in  ferro  in  istile  moderno.  2 Bände 
mit  je  48  Tafeln.  Torino,  Crudo  e Lattuada,  1902. 
L.  22. — . 
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Schmiede  und  Schmiedeeisen  in  Strassburg.  (Das 
Kunstgewerbe  in  Elsass-Lothringen,  März.) 

SCHNÜTGEN.  Neue  Gedenktafel  des  Kanonikus  Georg 
von  Eyschen  im  Kölner  Dom.  (Zeitschrift  für 
christliche  Kunst,  i.) 

VENTURI,  A.  Le  primizie  del  Caradosso  a Roma. 
(L’Arte,  I/4.) 

VOGELSANG,  W.  Metallarbeiten  von  J.  Eisenloeffel. 
(Dekorative  Kunst,  10.) 

IX.  EMAIL.  GOLDSCHMIEDE- 
KUNST ^ 

BARBIER  DE  MONTAULT,  X.  Une  croix  pectorale 
de  XII'  Siede.  (Revue  de  l’Art  chretien,  4.  Serie, 
XIII,  6.) 

BRAUN,  J.  Das  Rationale.  (Zeitschrift  für  christliche 
Kunst,  4.) 

A Collection  of  Old  Silver.  (The  Connoisseur,  April.) 

DALTON,  O.  M.  On  some  points  in  the  History  of 
Inlaid  Jewellery.  (Archaeologia,  LVIII,  1.) 

DAVENPORT,  C.  Note  on  the  Imperial  Crown  of 
King  Edward  VII.  (The  Connoisseur,  Mai.) 

D-n.  Zur  Fälschung  der  Tiara  des  Saitaphernes  im 
Louvre.  (Beilage  zur  Allgem.  Zeitung,  69.) 

FARCY,  M.  L.  de.  Vraie  croix  de  l’abbaye  de  la  Bois- 
siere.  (Revue  de  l’Art  Chretien,  4.  Serie,  XIV,  2.) 

FISHER,  A.  The  Art  of  painted  Enamels.  (The  Studio, 
April.) 

HADACZEK,  K.  Die  Fibel  des  Odysseus,  Helikes  und 
Kalykes.  (Jahreshefte  des  österr.  archäol.  Instituts, 
VI,  1.) 

HELBIG,  J.  Buste-reliquiaire  de  Saint-Barthelemy. 
(Revue  de  l’Art  chretien,  4.  Serie,  XIII,  6.) 

KORTH,  L.  Der  Reliquienschrein  der  Heiligen  Ger- 
vasius und  Protasius  zu  Breisach.  (Zeitschrift  für 
christliche  Kunst,  3.) 

MAGQUOID,  P.  The  Evolution  of  Form  and  Decora- 
tion  in  English  Silver  Plate.  (The  Burlington 
Magazine,  2.) 

ORTLIEB,  W.  Moderner  Schmuck.  16  färb.  Taf.  nach 
Orig.-Entwürfen.  III  S.  Text.  qu.  gr.  8°.  Berlin, 
Koch-Krauss.  M.  8. 

POLLAK,  L.  Klassisch-antike  Goldschmiedearbeiten  im 
Besitze  Sr.  Exz.  A.  J.  v.  Nelidow.  Mit  20  Taf.  und 
37  Textillustr.  XI,  198  S.  gr.  40.  Leipzig,  Hierse- 
mann.  M.  80. 

ROULIN,  DOM  E.  Mobilier  liturgique  d’Espagne. 
(Revue  de  l’Art  Chretien,  4.  Serie,  XIV,  1.) 

RÜCKLIN,  R.  Moderne  Kunstemaillierung.  (Kunstge- 
werbebl.,  N.  F„  XIV,  6.) 

SCHIREK,  C.  Die  Punzierung  in  Mähren.  Ein  Beitrag 
zur  Geschichte  der  Goldschmiedekunst.  Mit  12 
Abbildungen  und  70  Marken.  III,  176  S.  gr.  40. 
Brünn,  Selbstverlag.  M.  20. 

Moderner  Schmuck.  (Die  Kunst,  5.) 

SCHNÜTGEN,  A.  Elfenbeingruppe  als  Reliquien- 
behälter in  architektonischer  Silberfassung.  (Zeit- 
schrift für  christliche  Kunst,  3.) 

— Neues  silbervergoldetes  Altarpültchen.  (Zeitschrift 
f.  christliche  Kunst,  2.) 

— Reliquienbuch  der  katholischen  Kirchengemeinde 
zu  Wetzlar;  Deckel  eines  Reliquienbuches  in 
demselben  Besitz.  (Zeitschrift  für  christl.  Kunst,  1.) 


SCHNÜTGEN,  A.  Tragaltar  im  Domschatz  zu 
Münster.  (Zeitschrift  für  christliche  Kunst,  4.) 

VAULABELLE,  A.  de.  LesPierresprecieuses  naturelles 
et  artificielles.  Petit  16,  44  p.  Auxerre,  impr.  de 
l’Independant  auxerrois. 

VILLEFOSSE,  Heron  de.  L’ Argenteries  et  les  Bijoux 
d’or  du  tresor  de  Boscoreale.  Description  des 
pieces  conservees  au  Musee  du  Louvre.  In-18, 
199  p.  avec  fig.  Paris,  Leroux  (Petite  Biblioth.  de 
l’art  et  d’archeologie,  XXVII.) 

X.  HERALDIK.  SPHRAGISTIK. 
NUMISMAT.  GEMMENKUNDE 

ANGST,  H.  Bauernheraldik.  (Anzeiger  für  Schweizer. 
Altertumskunde,  N.  F.,  IV,  1.) 

BOSSELT,  R.  Über  die  Kunst  der  Medaille.  (Deutsche 
Goldschmiede-Zeitung,  VI,  11.) 

DODGSON,  C.  Heraldische  Skizzen  Dürers  in  den 
Londoner  Manuskripten.  (Mitteil,  der  Gesellschaft 
für  vervielfältigende  Kunst,  1903,  3 — 4.) 

GUIFFREY,  J.  La  gravure  sur  gemmes  en  France. 
(Journal  des  Savants,  Febr.) 

Heraldry  of  To-Day.  (The  Connoisseur,  Mai.) 

KENNER,  F.  Urkundliche  Beiträge  zur  Geschichte  der 
Münzen  und  Medaillen  unter  Kaiser  Ferdinand  I. 
(Numismatische  Zeitschrift,  XXXIV,  S.  215.) 

KOVATS,  F.  Über  die  Nachmünzung  der  Wiener 
Denare  in  Pressburg  um  die  Mitte  des  XV.  Jahrh. 
(Numismatische  Zeitschrift,  XXXIV,  S.  157.) 

KUBITSCHEK,  W.  Ninica  Claudiopolis.  (Numismat. 
Zeitschrift,  XXXIV,  S.  1.) 

MAZEROLLE,  F.  Les  Medailleurs  francais  du 
XVe  siede  au  milieu  du  XVIIe.  2 vol.  in  4°  ä 2 col. 
T.  ier  (Introduction  et  Documents),  CLXXX  — 
634p.;  t.  2 (Catalogue  des  medailles  et  des  jetons), 
271  p.  Paris,  Leroux. 

NASH,  W.  H.  The  Arms  Plates  of  the  City  Company. 
(The  Connoisseur,  Juni.) 

La  derniere  Oeuvre  de  Roty.  (L’Art  decoratif,  März.) 

WILLERS,  H.  Römische  Goldmünzen  nebst  Gold-  und 
Silberbarren  aus  Italica  bei  Sevilla.  (Numismat. 
Zeitschrift,  XXXIV,  S.  29.) 

— Die  Münzen  der  römischen  Kolonien  Lugudunum, 
Vienna,  Cabellio  und  Nemausus.  (Numismatische 
Zeitschrift,  XXXIV,  S.  89.) 

XI.  AUSSTELLUNGEN.  TOPO- 
GRAPHIE. MUSEOGRAPHIE 

BERLEPSCH-VALENDAS.  Ein  Wort  zur  Frage  der 
Beteiligung  des  Bayerischen  Kunstgewerbes  an 
der  Ausstellung  in  St.  Louis  1904.  (Kunst  und 
Handwerk,  8.) 

HASAK,  M.  Oberlichte  über  Museen.  (Anzeiger  für 
Architektur  und  Kunsthandwerk,  4.) 

— Über  die  Beheizung  von  Museen.  (Anzeiger  für 
Architektur  und  Kunsthandwerk,  6.) 

LEISCHING,  J.  Die  Bedeutung  der  Ortsmuseen.  (Mitt. 
des  Mähr.  Gewerbemuseums,  8.) 

Reformen  im  Ausstellungswesen  und  die  Vertretung 
deutscher  Kunst  in  St.  Louis,  1904.  (Innendekora- 
tion, April.) 
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BERLIN 

Die  Architektur  auf  der  grossen  Berliner  Kunst- 
ausstellung 1903.  (Deutsche  Bauzeitung,  37.) 

BUDAPEST. 

GYÖRGYI,  K.  Ausstellung  der  Kunstgewerbe- 
schule. (In  magyar.  Sprache.)  (Magyar  Iparmüve- 
szet,  März.) 

DRESDEN 

WOERMANN,  siehe  Gruppe  V. 

DÜSSELDORF 

CLEMEN,  P.  Die  rheinische  und  die  westfälische 
Kunst  auf  der  Kunsthistorischen  Ausstellung  zu 
Düsseldorf  1902.  47  S.  mit  Abb.  u.  5 Taf.,  Fol., 
Leipzig,  E.  A.  Seemann.  Mk.  4. 

— Innenräume,  siehe  Gruppe  VII. 

— NIESSEN,  J.  J.  Düsseldorfer  Zukunftspläne.  (Die 
Kunsthalle,  7.) 

— - PRESTL,  J.  Die  Industrie-  und  Gewerbeausstellung 
in  Düsseldorf  1902  und  ihre  Architektur.  (Wiener 
Bauindustriezeitung,  43.) 

LEIPZIG 

BECKER,  F.  Die  Ausstellung  „Die  Pflanze  in 
ihrer  dekorativen  Verwertung“  im  Leipziger  Kunst- 
gewerbemuseum. (Dekorative  Kunst,  10.) 

— KURZWELLY,  A.  Die  Pflanze  in  ihrer  dekorativen 
Verwertung.  Ausstellung  im  Leipziger  Kunst- 
gewerbemuseum. (Zeitschrift  für  bildende  Kunst, 
N.  F.,  XIV,  7.) 

— W.  G.  Die  Pflanze  in  ihrer  dekorativen  Verwertung. 
(Ausstellung  im  Leipziger  Kunstgewerbemuseum.) 
(Das  Kunstgewerbe  in  Elsass-Lothringen,  April.) 

LONDON 

The  Arts  and  Crafts  Exhibition  at  the  New  Gallery. 
(The  Art  Workers’  Quarterly,  April.) 

— At  the  Broderers’  Exhibition.  (The  House,  Juni.) 

— KESSLER,  H.  Graf.  Die  Arts  and  Crafts- Ausstellung 
in  London.  (Kunst  und  Künstler,  Mai.) 

— MOUREY,  G.  L’Exposition  des  „Arts  and  Crafts“. 
(Art  et  Decoration,  3.) 

Mr.  Asher  Wertheimer’s  Exhibition.  (The  Connois- 
seur,  April.) 

MANCHESTER. 

DEGENER,  H.  A.  L.  Die  John  Rylands  Memorial 
Library  in  Manchester.  (Zeitschrift  für  Bücher- 
freunde, April.) 

OLMÜTZ. 

Zweite  Industrie-  u.  Gewerbe- Ausstellung  inOlmütz 
1902.  (Wiener  Bauindustriezeitung,  9.) 

PARIS 

A travers  les  expositions.  (L’Art  decoratif,  Mai.) 

— DELABORDE,  H.  Francois.  Les  bätiments  succes- 
sivement  occupes  par  le  Tresor  de  chartes. 
(Memoires  de  la  societe  de  l’histoire  de  Paris, 
XXIX.) 

JOURDAIN,  F.  Le  Mobilier  au  Salon  national  des 
Beaux-Arts.  (L’Arts  decoratif,  Juni.) 

— KARAGEORGEVITCH,  Prince  B.,  The  Paris 
Salons  1903:  Applied  Art.  (The  Magazine  of  Art, 
Juli.) 

— — - Prince  B.  Les  Objets  d’Art  au  Salon.  Artistes 
francais.  (L’Arts  decoratif,  Juni.) 


PARIS 

— KINGSLEY,  K.  und  C.  GRONKOWSKI.  The 
Dutuit  Collection.  (The  Burlington  Magazine,  Mai.) 

— LEROI,  P.  Treizieme  Exposition  de  la  Societe 
nationale  des  Beaux-Arts.  (L’Art,  April.) 

— — Union  centrale  des  arts  decoratifs.  Exposition 
Lorraine.  6cole  de  Nancy.  (L’Yrt,  März.) 

— LEROY,  M.  L’^cole  de  Nancy,  au  Pavillon  de 
Marsan.  (L’Art  decoratif,  Mai.) 

— MOUREY,  G.  L’Exposition  Georges  de  Feure.  (Art 
et  Decoration,  5.) 

— PIERRON,  S.  „La  Libre  Esthetique.“  (L’Art 
decoratif,  Mai.) 

— RAIS,  J.  L’Ecole  de  Nancy  et  son  Exposition  au 
Musee  des  Arts  decoratifs.  (Art  et  Decoration,  4.) 

— SEDEYN,  E.  „Les  Arts  reunis“.  (L’Art  decoratif, 
April.) 

— — A travers  les  Expositions.  (L’Art  decoratif, 
März.) 

— — Les  Objets  d’Art  au  Salon.  (Societe  nationale.) 
(L’Art  decoratif,  Juni.) 

— THOMAS,  A.  A travers  les  Expositions.  (L’Art 
decoratif,  April.) 

— (Weltausstellung.) 

— LAMEIRE,  C.  Rapport  sur  les  tapisseries  et  les 
tapis  de  la  Manufacture  nationale  des  Gobelins 
qui  ont  figure  ä l’Exposition  universelle  de  1900. 
In-8,  36  p.  Paris,  Manufacture  des  Gobelins.  igo2. 

— STEIN,  H.  Le  Livre,  les  archives,  les  bibliotheques 
et  la  bibliographie  k l’exposition  universelle  de 
1900.  (Le  Bibliographe  moderne  1902,  4.) 

SOLOTHURN. 

Denkschrift  zur  Eröffnung  von  Museum  und  Saal- 
bau der  Stadt  Solothurn.  III,  252  Seiten  mit  Ab- 
bildungen, gr.  40.  Solothurn,  C.  Lüthy.  M.  4. 

TURIN. 

L’  Architettura  alla  Prima  Esposizione  d’arte 
decorativa  moderna,  Torino  igo2.  Album  di  30 
tavole.  Torino,  Crudo  e Lattuada,  1902,  qu.  fol. 
L.  30.—. 

— Mobili,  siehe  Gr.  VII. 

— SCHUBRING,  P.  Die  Turiner  Ausstellung.  (Die 
Zeit,  II,  20.) 

— VOLKMANN,  L.  Die  Turiner  und  andere  buch- 
gewerbliche Ausstellungen.  (Archiv  für  Buch- 
gewerbe, April.) 

WIEN 

— FELDEGG,  F.  v.,  siehe  Gruppe  II. 

Fächer  und  Uhren.  Eine  Ausstellung  im  Ungar. 
Ministerium  zu  Wien.  (Deutsche  Goldschmiede- 
zeitung, VI,  11.) 

— LEISCHING,  J.  Der  Bucheinband  des  XIX.  Jahr- 
hunderts. (Ausstellung  von  Bucheinbänden  im 
Österreichischen  Museum.)  (Mitteilung,  des  Mähr. 
Gewerbemuseums,  4.) 

— — Die  Ausstellung  von  Bucheinbänden  und  Vor- 
satzpapieren im  k.  k.  Österreichischen  Museum. 
(Zeitschrift  für  Bücherfreunde,  Mai.) 

— NEUWIRTH,  J.  Die  Miniaturenausstellung  der 
Wiener  Hofbibliothek  und  ihre  böhmische  Hand- 
schriftengruppe. (Deutsche  Arbeit,  1.) 

— Zur  Wiener  Stadtmuseumsfrage.  (Die  Kunst- 
halle, 7.) 
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DAS  WINTERPALAIS  DES  PRINZEN  EUGEN  b» 
VON  JOSEF  DERNJAC  -WIEN  b» 

N der  Verjüngungsepoche  Wiens  nach  der 
zweiten  Türkenbelagerung  entstehen  ausser  den 
Palästen  der  erbgesessenen  Geschlechter  im 
historischen  Adelsviertel,  ausser  dem  alten 
Rathause  und  der  böhmischen  Hofkanzlei 
nur  wenige  Monumentalbauten  profanen 
Charakters  in  der  nördlichen  Partie  der  Stadt, 
dafür  aber  umso  zahlreichere  östlich  von  der 
Kärntnerstrasse  und  dem  Stephansplatz. 
Bekanntermassen  zählte  jener  Teil  nur  eine 
verhältnismässig  geringe,  dieser  hingegen  eine  grosse  Menge  uralter 
Kirchen  und  Klöster.  Ist  es  purer  Zufall,  dass  die  grossartigsten  Paläste 
des  Kärntnerviertels  gerade  dem  Nikolai-,  Franziskaner-  und  Himmel- 
pfortkloster  gegenüber  sich  erheben?  Hat  man  in  Anbetracht  der  religiösen 
Grundstimmung  der  Zeit  und  zumal  der  höheren  Gesellschaftssphären  nicht 
einigen  Grund  zu  der  Annahme,  dass  dieses,  nur  mehr  vom  Weihrauch- 
duft parfümierte  und  von  den  Typen  der  Hierarchia  ecclesiastica  belebte 
Milieu  die  reichbegüterten  Besitzer  uralter  oder  ziemlich  neuer  Namen, 
die  in  der  eingangs  erwähnten  hochfeudalen  Stadtgegend  einen  Bauplatz 
entweder  nicht  suchen  mochten  oder  in  erwünschter  Ausdehnung  nicht 
finden  konnten,  sozusagen  mit  magischer  Gewalt  an  sich  gezogen  hat?  Was 
mag  wohl  den  Prinzen  Eugen  bewogen  haben,  gerade  dem  Kloster  der 
Himmelspförtnerin  vis-ä-vis  seine  „Hütte“  sich  zu  bauen?  War  nirgends 
anders  in  diesem  Quartier  ein  Komplex  von  Gründen,  wie  er  ihn  für  seinen 
Palastbau  benötigte,  für  ihn  zu  haben,  oder  „kaprizierte“  er  sich  auf  eine 
Reihe  von  kleinen  Häusern  in  der  Himmelpfortgasse  hauptsächlich  aus  dem 
Grunde,  weil  auch  das  Fauconnet’sche  Ballhaus  sich  darunter  befand, 
in  dem  man  den  Skandal  eines  der  Volksmoral  nicht  sonderlich  frommenden 
Theaterunwesens  dicht  vor  den  gottgeweihten  Mauern  eines  Frauen- 
klosters nachgerade  lange  genug  geduldet  hatte? 

Im  Jahre  1703  wurde  der  Bau  des  Palastes  begonnen,  1711  bis  zum 
dreizehnten  Pilaster  im  Westen  vollendet.  In  den  Jahren  1719  bis  1725 
kamen  noch  fünf  Achsen  mit  dem  westlichen  Portale  hinzu.  In  Bezug  auf 
die  weiteren  Schicksale,  von  denen  das  Denkmal  betroffen  wurde,  muss  mit 
Rücksicht  auf  den  zur  Verfügung  stehenden  Raum  an  dieser  Stelle  auf 
die  kleine,  anlässlich  der  „Wiener  Kunstwanderungen“  vom  k.  k.  Finanz- 
ministerium herausgegebene  Schrift:  „Das  Gebäude  des  k.  k.  Finanzmini- 
steriums, ehemals  Palast  des  Prinzen  Eugen  von  Savoyen  in  Wien“,  1902, 
8°,  14  S.,  verwiesen  werden.  Von  älteren  Darstellungen  ist  das  bekannte 
Kuriositäten-  und  Memorabilien-Lexikon  von  Realis  in  keinem  Falle  zu 
umgehen.  1745  kam  der  Palast  wieder  in  den  Besitz  des  Staates.  Von  den 
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hohen  „Zentralstellen“,  welche  in  demselben  ihren  Sitz  gehabt,  bis  zum 
Jahre  1848,  da  das  k.  k.  Finanzministerium  ihn  bezog,  hat  in  der  plastischen 
Gruppe  über  dem  Kamin  auf  dem  obersten  Podest  der  Treppe  das  „Münz- 
und  Bergwesens-Direktions-Hofkollegium“  einen  monumentalen  Ausdruck 
des  Umfanges  seiner  Agenden  und  des  künstlerischen  Könnens  seiner  Zeit 
der  Nachwelt  hinterlassen.  Die  Schäden,  welche  die  Umwandlung  in  ein 
ärarisches  Amtsgebäude  dem  Hause  zugefügt,  in  welchem  der  Sieger  von 
Zenta  am  9.  April  1711  den  Gesandten  des  von  ihm  gedemütigten  Gross- 
herrn empfangen  und  am  21.  April  1735  sein  weitblickendes  Auge  für  immer 
geschlossen,  suchte  eine  „teilweise  Renovierung“  im  Jahre  1841  teilweise 
— an  den  Deckenfresken  z.  B.  durch  eine  Übermalung  mit  Ölfarbe!  — 
wieder  gut  zu  machen,  was  diese  verbrochen,  eine  „wahrhaft  mustergültige 
stylgerechte  Restaurierung“,  zu  Anfang  der  Neunziger-Jahre  (1888 — 1891) 
über  Initiative  Sr.  Exzellenz  des  k.  k.  Finanzministers  Freiherrn  v.  Dunajewski 
und  unter  den  Auspizien  der  k.  k.  Zentralkommission  zur  Erforschung  und 
Erhaltung  der  Kunst-  und  historischen  Denkmale  unternommen  und  nach 
den  Plänen  des  Architekten  und  Oberingenieurs  im  k.  k.  Ministerium  des 
Innern  Theodor  Hödl  mit  einem  Kostenaufwande  von  100.000  fl.  durch- 
geführt, einigermassen  wieder  zu  sühnen.*  Die  Art  und  Weise,  wie  bei 
modernen  Wiederherstellungen  vorgegangen  wird,  ist  allerdings  nicht  minder 
geeignet,  Bedenken  einzuflössen,  wie  die  Prozeduren  von  Anno  dazumal. 
Die  vielgepriesene  „Beseitigung  von  Staub-  und  Schmutzkrusten“  erweist 


* S.  Mittig,  der  k.  k.  C.  C.  N.  F.  XVI.,  S.  250. 
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sich  in'  vielen  Fällen  ebenso  verhängnisvoll  wie  eine  Übermalung.  Für 
die  Attika  zum  Ersatz  der  alten  Statuen,  die  ehemals  dort  gestanden 
sind,  bei  je  einem,  gleichgiltig  ob  begabten  oder  unbegabten,  Bildhauer 
kunstaufträglich  je  ein  Paar  neue  zu  bestellen  und  dieselben  dann  infolge 
einer  nachträglich  gewonnenen  Einsicht  über  ihren  „künstlerischen  Gesamt- 
effekt“ zu  einer  heiter  wirkenden  historisch  - allegorisch  - mythologischen 
Gesellschaft  zusammenzureihen,  war,  wie  es  mich  bedünken  will,  auch  gerade 
kein  nachahmenswerter  Einfall.  Das  Endresultat,  über  welches  sein  Urteil 
zu  fällen  ich  dem  Leser  überlasse,  war  eine  „teilweise  Abänderung  der 
Fassade“,*  die  uns  in  ihrem  ursprünglichen  Aussehen  nur  mehr  in  einem 
Rudolph  von  Alt’schen  Aquarell  (siehe  unsere  Reproduktion)  erhalten  ist**. 
Dass  sie  sich  beruhigten  bei  dem  Gedanken,  diese  Abänderung  sei  „im 
Sinne  Fischers“  erfolgt,  ist  den  massgebenden  Faktoren  von  damals 
nicht  sonderlich  zu  verübeln.  Sie  machten  sich  niemals  Gedanken  über 
die  „Quellensicherheit“  der  Ilg’schen  Studien,  und  wenn  ihnen  dieser  Schrift- 
steller, dessen  agitatorische  Verdienste  herabsetzen  zu  wollen  mir  ferne 
liegt,  versicherte,  „dass  das  heutige  Palais  des  k.  k.  Finanzministeriums 
nur  allein  der  hochberühmte  Meister  Fischer  von  Erlach  zwischen 


* S.  das  Gebäude  des  k.  k.  Finanzministeriums,  S.  6. 

**  Die  Illustrationen  und  artistischen  Beilagen  zu  dieser  Arbeit  besorgte  die  k.  k.  Hof-  und  Staatsdruckerei 
in  mustergiltiger  Weise,  wofür  ihr  der  Verfasser  an  dieser  Stelle  seinen  Dank  auszusprechen  sich  ver- 
pflichtet fühlt. 
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1702  und  1723  ausgeführt  hat“,*  so  glaubten 
sie  es. 

Die  Wiener  Stadterweiterung  nach 
1683  hat  mit  jener  nach  1857  in  manchen 
Punkten  eine  unverkennbare  Ähnlichkeit. 
Beidemale  hatte  unsere  Stadt  das  Glück, 
später  als  andere  an  die  Reihe  zu  kommen. 
In  beiden  Fällen  konnte  nur  sie  und  keine 
andere  der  Baukunst  ähnlich  grossartige 
Aufgaben  stellen.  Im  XVII.  und  im 
XIX.  Jahrhundert  lösten  diese  Aufgaben 
grösstenteils  Architekten,  deren  Wiege 
nicht  in  unserem  Vaterlande  stand.  Genial 
veranlagt  waren  sowohl  die  Meister  der 
halbvergangenen,  als  auch  die  der  längst- 
vergangenen Zeit,  nur  mit  dem  Unter- 
schiede, dass  von  den  Schmidt  und 
Hansen  jeder  eine  bestimmte  Richtung 
der  „neueren  deutschen  Kunst“  vertrat, 
während  in  den  Persönlichkeiten  der 
Fischer  und  Hildebrandt  verschiedene  aus- 
ländische Kunstrichtungen  wie  in  einzelnen 
Brennpunkten  sich  vereinigten  und  durch- 
kreuzten, die  wohl  nur  im  damaligen  Wien,  dem  Kern-  und  Krystallisations- 
punkte  grosser  und  zukunftsreicher  politischer  Neugestaltungen,  in  dieser 
Auslese  sich  vereinigen  und  durchkreuzen 
konnten. 

Nachdem  die  Werke  Faldas  und  San- 
drarts**  die  nordische  Architektur  mit  der 
erforderlichen  Anzahl  von  loci  communes 
für  Palast-  und  Kirchenfassaden  (s.  Schotten, 

Dominikaner,  Paulaner  etc.)  versorgt,  klingt 
das  römische  Barock  in  der  Kunst  des 
Andrea  Pozzo  aus  und  vermittelt  mit 
dessen  grossem  Werk  über  Perspektive 
allen  Völkern  mitunter  bizarre,  aber  immer- 
hin neue  architektonische  Ideen.  Durch  den 
Utrechter  Frieden  wird  Mailand,  dessen 
Spätrenaissancebauten  der  genuesischen 
Architektur  entstammen,  und  Neapel,  in 
welchem  Cosimo  Fansaga  Schule  gemacht,  Österreich  angegliedert.  Nicht 
bloss  von  diesem  Augenblicke  an,  schon  eine  geraume  Weile  zuvor  und  bis 

* S.  Mittig,  d.  k.  k.  C.  C.  a.  a.  O. 

**  Falda,  Palazzi  di  Roma,  Sandrart,  Romae  antiquae  et  novae  Theatrum  illustratum. 


Fenster  vom  Palazzo  Marini  in  Mailand, 
nach  Cassina 
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zum  Erlöschen  des  Klassizismus,  bis  in  die  Tage 
der  Füger  und  Nobile,  Hayez  und  Pompeo  Marchesi 
steht  Wien  in  der  Einflussphäre  der  Geschmack- 
strömungen, deren  Flutwellen  von  der  lombardischen 
Hauptstadt  ihren  Ausgang  nehmen.  Aber  lange  vor 
dem  mailändischen  ist  in  der  Wiener  Kunst  schon 
ein  venezianischer  Einschlag  wahrzunehmen  und 
wenn  schon  nichts  anderes,  so  beweisen  die  Nach- 
bildungen der  berühmten  „Guglie“  des  hl.  Domi- 
nikus auf  der  Piazza  S.  Dominico  Maggiore  und 
der  Concezione  auf  dem  Largo  St.  Trinitä  in 
Neapel*,  unsere  Dreifaltigkeitssäulen  sowie  die  kolos- 
salen Denkmäler  dieser  Art  in  Olmütz  und  Mährisch- 
Neustadt,  dass  die  Einwirkung  Neapels  auf  Öster- 
reich auch  schon  in  den  Zeiten  Kaiser  Leopold  i. 
sich  bemerkbar  machte.  Der  Einfluss  Venedigs  ist 
im  Wachsen  begriffen  von  dem  Augenblicke  an,  da 
der  durch  das  Studium  der  venezianischen  Meister  gebildete  Peter  von 
Strudel  seine  Akademie  der  „Bildhauerei,  Malerei-,  Prospektiv-  und 

Architekturkunst“  begründet  und  jener 
Neapels  steigert  sich  wesentlich  in  dem 
Momente,  da  die  Solimena,  Domenico 
Brandi,  Niccolo  Maria  Rossi  den 
Bilderschmuck  für  die  Wiener  Paläste 
Prinz  Eugens  und  der  österreichischen 
Vizekönige  schaffen,  da  mit  dem 
Gefolge  dieser,  hiesigen  und  neapoli- 
tanischen Künstlern,  wie  jener  Rossi,  auch 
mancherlei  künstlerische  Ideen  und  Ver- 
fahren aus  der  Stadt  vom  Fusse  des 
Vesuv  in  jene  am  Donauufer  sich  ver- 
pflanzen. 

Gleichzeitig  mit  Mailand  und  Neapel 
erwirbt  der  deutsche  Habsburgerzweig 
auch  endgiltig  die  spanischen  Nieder- 
lande, die  schon  längst  in  engen  Be- 
ziehungen zu  ihm  gestanden.  In  den 
eigentümlichen,  den  „spanischen  deur- 
kens“  nachgebildeten  Fenstern  in  den  Eck- 

* Die  beiden  Guglie  wurden  erst  nach  dem  ersten  Drittel  des  XVIII.  Jahrhunderts  vollendet.  Die  erst- 
genannte, welche  das  Vorbild  geworden,  geht  jedoch  auf  einen  Entwurf  Cosimo  Fansagas  (i58r  — r678) 
zurück.  Vgl.  die  Daten  bei  Galanti,  Nuova  guida  di  hlapoli,  1845»  S.  ^59*  Abbildungen  der  erstgenannten 
in  „Meine  Reise  durch  Italien“,  Leipzig,  gr.  Fol.  S.  80,  der  zweiten  ibid.  S.  8r,  und  in  „Durch  ganz  Italien“,  Wien, 
Szelinski,  gr.  Fol.  II.  S.  4t4. 


Palazzo  Montalto,  nach  Blaeu 
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Gitter  vom  oberen  Belvedere,  nach  S.  Kleiner 


türmen  der  Karlskirche,*  in  den  mächtig  ausladenden,  giebelbekrönten 
Risaliten  des  Trautsohn  - Palais  und  der  böhmischen  Hofkanzlei  lässt  der 
Geist  des  belgischen  und  holländischen  Barock,  der  Geist  der  Bauten  eines 
Faid’herbe,  van  Campen,  Vingboons  sein  Wehen  deutlich  genug  vernehmen. 
Aber  neben  der  italienischen  und 
niederländischen  Kunstrichtung  ge- 
langt die  französische  immer  mehr  und 
mehr  zur  Geltung.  Zahlreiche  Kupfer- 
werke befruchten  die  Phantasie  der 
Künstler  Europas  mit  neuen  Deko- 
rationsmotiven, zahlreiche  „Hand- 
bücher der  Architektur“  mit  franzö- 
sischen Anordnungen  und  Erfindun- 
gen, vor  allem  aber  mit  italienischer,  in 
französischemSinne  zurecht  gestutzter 
Barozzi  da  Vignola -Weisheit**. 

Wir  besitzen  zwei  Ansichten  des 

Eugen’schen  Winterpalais  aus  alter  Kartusche,  nach  Gain-Bibiena 


* Ich  komme  auf  diesen  Gegenstand  an  einem  anderen  Ort  zurück.  Vorläufig  vgl.  meinen  Text  zur 
Karlskirche  in  dem  „Bilderbogen  für  Schule  und  Haus“. 

**  S.  die  Zusammenstellung  bei  Dohme,  Mansart  (Kunst  u.  Künstler).  Die  Publikationen,  welche  die 
Kenntnis  der  niederländischen  Architektur  unseren  Künstlern  vermittelten,  s.  bei  Gurlitt,  Barockstil  II. 
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Zeit,  den  Delsenbach- 
schen  Stich  nach  der 
Zeichnung  Fischer  von 
Erlachs  selbst  im ,, Ent- 
wurf!' einer  histo- 
rischen Architektur“, 
und  den  Stich  von 
J.  A.  Corvinus  nach 
Salomon  Kleiner  in 
des  letzteren  ,, Wahr- 
hafter und  genauer 
Abbildung  sowohl  der 
kayserl.  Burg“  etc. 
Augsburg  1725.  Das 
erste  Blatt  lehrt  uns, 
wie  der  Palast  nach 
dem  allerältesten  Ent- 
würfe, das  zweite,  wie 
er  nach  dem  späteren 
Projekte  hätte  werden 
sollen.  Auf  beiden 
Blättern  sehen  wir, 
aber  nur  im  oberen 
Geschosse,  zwei,  je 
zwei  Pilaster  um- 
fassende Eckvorlagen, 
zwei  einfenstrige  Rück- 
lagen und  zwischen 
den  letztgenannten 
eine  die  ganze  übrige 
Masse  zusammen- 


Mittelportal  des  Palais 


fassende  Mittelvorlage 
projektiert.  Aber 

während  auf  dem  Stiche  nach  Fischer  bei  den  Eckvorlagen  das  Gesimse 
über  beiden  Pilastern  sich  verkröpft,  sehen  wir  auf  jenem  nach  S.  Kleiner 
über  jedem  der  beiden  Eckpilaster  eine  Verkröpfung  (die  über  dem  dritt- 
vorletzten  Eckpilaster  dürfte  wohl  nur  ein  Irrtum  des  Zeichners  sein!). 
Was  die  Pilaster  selbst  betrifft,  so  sind  sie  in  jener  Reproduktion  noch 
glatt,  in  dieser  bereits  mit  Horizontalfugen  belebt.  Hervorzuheben  ist  ferner, 
dass  die  Balkons  bei  Fischer-Delsenbach  als  Träger  vier  Konsolen  mit  da- 
zwischenhängenden Festons  zeigen,  ähnlich  denjenigen,  die  Fischer  auch 
an  der  Reichskanzlei  verwendet  hat;  dass  zwischen  den  mit  Vasen,  Puttis 
und  Reliefs  verzierten  Eckpostamenten  im  Geländer  Baluster,  ähnlich  denen 
in  der  Attika  sich  finden,  dass  die  Zwickel  über  dem  Torbogen  keinerlei 
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plastische  Verzierung  aufweisen,  während  die 
Bildung  der  Portale,  Konsolen  und  Balkons 
inklusive  der  Reliefverzierungen  bei  S.  Kleiner 
eine  dem  heutigen  Zustande  ähnliche  ist. 
Bekanntlich  zeigt  der  heutige  Palast  wohl  Rusti- 
zierung  im  unteren  und  Nutenzüge  im  oberen 
Geschosse  wie  auf  den  Abbildungen,  aber 
keinerlei  Gliederung  in  Vor-  und  Rücklagen. 
Der  auf  beiden  Blättern  vorkommende  Waffen- 
trophäenfries unter  dem  Kranzgesimse  fehlt, 
dafür  aber  findet  sich  an  den  Balkons  jene 
originelle  Verkröpfung  des  Geländers  und  in 
letzterer  jener  interessante,  wohl  den  malerisch 
wirkenden  Geländern  des  Palazzo  Pesaro  in 
Venedig  nachgebildete  Balusterwrechsel,  die 
beide  in  den  Abbildungen  zwar  noch  nicht  Vor- 
kommen, den  Balkons  aber  den  Charakter  ganz 
eigenartiger  Typen  und  zweifelsohne  sehr 
beachtenswerter  Sehenswürdigkeiten  verleihen. 
Indem  wir  das  Palais  und  dessen  Fassade 
betrachten,  steigt  plötzlich  der  kolossale 
römische  Palazzo  Odescalchi  vor  unseren 
Augen  auf*.  In  seiner  früheren  Gestalt  als 
Palazzo  Chigi  hat  er  mit  seiner  Mittelpartie, 
die  Bernini  vollendet,  Falda  und  Sandrart 
publiziert,  auf  den  Architekten  unseres  Kinsky- 
Palais  in  puncto  Fassadendisposition  unstreitig 
grossen  Einfluss  geübt.  In  seiner  letzten, 
durch  Niccoli  Salvi  und  Luigi  Vantivelli  be- 
wirkten Metamorphose  zeigt  er  mit  unserem 
Eugen-Palais  (siehe  unsere  Abbildung  weiter 
unten)  eine  entfernte  Ähnlichkeit.  Das  Datum 
seiner  Umgestaltung  1745  schliesst  allerdings 
jegliche  Musterbeziehung,  die  man  etwa  vermuten  möchte,  aus.  In  diesem 
Jahre  wurde  die  verödete  und  devastierte  Residenz  des  edlen  Ritters  dessen 
Erben  bereits  von  Staatswegen  wieder  abgekauft! 

In  Bezug  auf  die  Anzahl  der  Achsen  und  auf  die  Ausdehnung  der  Fassade 
wird  unser  Palast  nur  von  den  grössten  römischen  Palazzi  übertroffen 
(Palazzo  Odescalchi  24,  Duca  di  Ceri  19),  während  er  mit  mehreren,  wie  der 
Palazzo  Cornaro  bei  Fontana  di  Trevi  und  wie  der  Florentiner  Palazzo  Ric- 
cardi  auf  einer  Linie  steht  (17),  und  die  Fünfzehnzahl  des  Lateran  so  wie  die 
geheiligten  Dreizehn  derPalazziFarnese  und  Borghese  um  etliche  Fenster  über- 
bietet. Die  lange  Ausdehnung  der  Fassade,  die  Rustizierung  der  Wand,  die 


Herkules  und  Antäus,  Relief  am  Mittel- 
portal  des  Palais 


* Abbildung  in  „Durch  ganz  Italien“.  II.  S.  275. 
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Fugengliederung  der  Pilaster,  die  Verteilung  der 
Stockwerke  und  Zwischengelasse,  dies  Alles 
geht  nachweisbar  auf  Muster  in  den  Bauten 
Genuas  und  Roms  zurück.  Anders  ist  es  mit 
dem  Portalbau,  genauer  gesagt  mit  der  Anzahl 
der  Portale.  Die  gewaltigen  Paläste  dieser  Städte, 

,,ces  immenses  cubes  de  pierre,  pareils  ä des 
höpitaux  ou  ä des  prisons“  (Zola,  Rome)  zeigen 
mit  wenigen  Ausnahmen,  an  denen,  wie  an  der 
Cancelleria  und  am  Colleggio  Romano  besondere 
Verhältnisse  die  Zweizahl  der  Eingänge  be- 
dingen, nur  ein  einziges,  die  Mitte  des  ganzen 
Gebäudes  markierendes  Portal.  Zwei  Portale 
finden  wir  hingegen  in  mehreren  neapolitanischen 
Palästen  (Palazzo  Marotti  beim  Castell  dell’  Ovo, 

Palazzo  del  Duca  della  Casa  Calenda  gegenüber 
S.  Domenico  Maggiore),  drei  Portale  am  langen, 
einundzwanzig  Achsen  zählenden  Palazzo  Reale, 
dem  Meisterwerke  Domenico  Fontana’s.*  Es  ist 
hier  nicht  der  Ort  zu  untersuchen,  wie  sich  die 
Portale  des  Palazzo  Odescalchi  zu  denen  an  den 
neapolitanischen  Palästen  verhalten.  Der  Palazzo 
Reale  ist  aber  möglicherweise  auch  für  die 
Durchbildung  des  Belvedere  - Untergeschosses 
nicht  ohne  Bedeutung  geblieben,  und  sicherlich 
war  die  Dreizahl  seiner  Portale  das  Vorbild  für 
die  drei  Toröffnungen  des  Eugen’schen  Winter- 
palais, das  er  um  genau  so  viel  Achsen  über- 
trifft, als  dieser  selbst  in  seiner  Vollendung  den 
ersten  Fischer’schen  Entwurf. 

Neapolitanisch  mutet  uns  auch  das  glatte, 
durch  den  Mangel  an  Konsolen  und  Zahn- 
schnitten von  den  meisten  seines  Gleichen  bei 

römischen  und  genuesischen  Bauten  unterschiedene  Kranzgesimse  an.  ** 
Bei  einem  der  Palazzi  Neapels,  dem  Palazzo  Montalto  haben  wir  geradezu 
die  Empfindung,  als  hätte  er  die  schliessliche  Ausgestaltung  des  Kranz- 
gesimses mitbestimmt.***  Das  zweite  Geschoss  von  Palazzo  Gravina  lehrt 
uns  auch  ein  anderes  Motiv  an  unserem  Palaste  verstehen.  Wie  ein 
gotischer  Kleebogen  aus  zwei  „Nasen“,  so  setzt  sich  der  Aufsatz  über  den 
Deckgesimsen  der  Beletage-Fenster  aus  zwei  ^/-artigen  Gebilden  zusammen. 


Aeneas  und  Anchises,  Relief  am  Mittel- 
portal des  Palais 


* Abbildungen  der  genannten  Paläste  bei  Giraud,  Le  grand  Golfe  de  Naples  ou  Recueil  des  plus  beaux 
palais  de  la  dite  ville.  Paris  1771.  gr.-qu.  fol.  Eine  grosse  Abbildung  des  Palazzo  Reale  bei  Blaeu,  Novum  Italiae 
Theatrum,  Amsterdam  1705  T.  III. 

**  Abbildungen  s.  bei  Giraud,  ibid.  auch  Palazzo  Gravina. 

***  Abbildung  d.  Palazzo  Montalto  s.  bei  Blaeu  a.  a.  O.  Taf.  4. 
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Es  ist  dasselbe  ^ welches  sich,  wie 
es  scheint,  als  eine  freie  Umbildung 
einiger  bei  Daviler,  Berain*  u.  A. 
gegebenen  Motive,  verbunden  mit  dem 
E (Eugen),  mit  dem  Savoyerkreuz  und 
mit  dem  für  Hildebrandt  charak- 
teristischen Bandverschlingungsmotiv 
auch  an  den  prachtvollen  Schmiedeisen- 
gittern des  oberen  Belvedere  findet.** 
Es  ist  dasselbe,  das  in  Neapels  Archi- 
tektur bei  allen  geschwungenen  Linien, 
Intarsienmustern,  Pilastenfüllungen, 
Friesen,  Chorschranken  (siehe  Gurlitt  I, 
Seite  422)  und  wie  wir  uns  selbst  über- 
zeugen können,  auch  an  den  Auf- 
sätzen über  den  Fensterverdachungen 
ständig  wiederkehrt. 

Der  Hauptmeister  Neapels  auf 
dem  Gebiete  der  Baukunst  ist  der  schon 
oben  in  einer  Note  als  Erfinder  der 
„Guglie“  (sprich  und  schreibe  Dreifaltig- 
keitssäulen) erwähnte  Cosimo  Fansaga 
(1551 — 1678).  Als  Bergamasken  müssen 
ihm  die  Bauten  Mailands  wohlbekannt 
gewesen  sein.  ***  Nun  findet  sich  an 
der  bekannten  Mailänder  Kirche  Beata 
Maria  Vergine  presso  Celso  f im 
Friese  ein  sicherlich  von  der  Metall- 
technik herrührendes  Motiv,  das  ungefähr  so  aussieht,  wie  jenes 
(-0,  nur  dass  es  hier  horizontal  hingelagert  ist.  Diese  Kirche  ist  das 
Werk  Galeazzo  Alessis  (1512 — 1572),  bei  dessen  Namen  man  in  der 
Regel  an  Genua  denkt,  von  dessen  Art  man  eigentlich  aber  nur  in  Mai- 
land einen  zuverlässigen  Begriff  bekommen  kann  (siehe  Gurlitt  I. 
Seite  10 1 ff.).  Sein  prachtvoller  Palazzo  Marini  daselbst,  der  durch  die 
eigenartige  Dekoration  seiner  Fassade  und  seiner  Höfe  heutzutage  noch 
jeden  Reisenden  in  ein  wohlbegründetes  Erstaunen  setzt,  dürfte  selbst  in 
neuester  Zeit  für  die  Wiener  Architektur  von  einiger  Bedeutung  gewesen  sein. 
Hansen  z.  B.,  von  dem  man  sagt,  dass  er  bei  der  Konzeption  seines 
Heinrichshofes  das  damals  noch  wenig  bekannte  und  beachtete  Kupferwerk 
Vanvitellis  über  den  „Real  Palazzo  di  Caserta“  zurate  gezogen  habe, 

* Daviler,  Cours  d.  Architecture,  Paris  1720.  40.  1.  Aufl.  1691.  Über  Berain  s.  weiter  unten. 

**  Abbildung  bei  Ilg  & Kabdebo,  Wiener  Schmiedewerke  des  XVII.  und  XVIII.  Jahrhunderts ; ältere 
bei  S.  Kleiner,  Wunderwürdiges  Kriegs-  und  Siegslager. 

***  Vgl.  über  ihn  Gurlitt  a.  a.  O.  Für  das  Biographische  Nagler  IV.  240. 

f Abbildung  bei  Cassina,  Fabbricche  piu  cospicue  di  Milano  1840.  gr.  fol.  Taf.  XX. 


Doppelhermen  in  einem  „offenen  Kabinett“ 
im  Belvedere,  nach  S.  Kleiner 


scheint  bei  der  Schöpfung  des  Ent- 
wurfes für  die  k.  k.  Akademie  der 
bildenden  Künste,  die  aber  kein 
Palazzo  Marini  geworden  ist, 
einigermassen  unter  dem  Ein- 
drücke von  Tafel  L.  bei  Cassina 
(Facciata  del  Pal.  M.  verso  S.  Gio- 
vanni alle  Gase  rotte)  gestanden 
zu  haben.  Für  das  Wiener  Barock 
des  XVII.  und  XVIII.  Jahrhunderts 
erklärt  uns  dieser  Palazzo  die 
Herkunft  gewisser  Bauformen  der 
nach  Wien  eingewanderten  Co- 
masken,  weiters  die  Provenienz 
der  am  vorher  schon  erwähnten 
Kinsky-Palais  vorkommenden  her- 
menartigen Pilaster*,  die,  wohl- 
gemerkt, in  den  untersten  Partien, 
wie  jene  am  gedachten  Palazzo, 
kanneliert  sind.  Hermenartige 
Pilaster  kommen,  allerdings  un- 
kanneliert, aber,  wie  wir  sehen 
werden,  in  der  Art  der  Bibienas 
umrandet,  auch  am  Eugen’schen 
Winterpalaste  als  Umrahmung 
der  Balkonfenster  und  als  Träger 
eines  mächtigen,  den  wappen- 
haltenden Figuren  zum  Sitze  die- 
nenden Gebälkes  vor.  Möglich, 
dass  auch  die  schwereren  Schluss- 
steine, welche  daselbst  in  die 
Chambranlen  der  Fenster  des 
Hochparterres  sich  einsenken, 
dass  die  hohen  Friese  unter  den  Deckgesimsen  der  Beletage-Fenster  auf 
die  Vorbilder  in  dem  genannten  Mailänder  Palast  zurückzuführen  sind. 
Ein  Motiv  stammt  zweifellos  von  demselben,  ich  meine  die  originellen 
prismatischen  Konsolen,  welche  über  den  Fenstern  des  obersten  Mezzanin- 
Geschosses  zwischen  den  Kämpfern  der  jonischen  Kapitäle  das  Deck- 
gesimse tragen. 

Da  diese  kleinen  Konsolen  auf  dem  Fischer-Delsenbach’schen  und  die 
wuchtigen  Schlussteine  auch  auf  dem  Kleiner’schen  Blatte  fehlen,  so  kann 
man  annehmen,  dass  jene  im  ersten  und  diese  auch  im  zweiten  Entwürfe 
noch  nicht  vorgesehen  waren.  Wie  wir  oben  bereits  bemerkt,  ist  auf  beiden 

* Abbildungen  bei  Niemann,  Palastbauten  des  Barockstils. 
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Brunnenfigur  im  Vestibül 
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Entwürfen  eine 
Gliederung  der 
Fassade  in  Vor- 
und  Rücklagen 
geplant.  Da  es  sich 
aber  nur  um  eine 
schwache,  wenig 
ausladende  Glie- 
derung des  ersten 
Geschosses  han- 
delt, bei  welcher 
dasUntergeschoss 
glatt  bleibt,  so 
haben  wir  es  hier 
wohl  nicht  mit 
jener  franzö- 
sischen Art,  die 
Fassade  in  fünf 
Teile  zu  brechen, 
zu  tun,  der  selbst 
der  grosse  Bernini 
bei  seinem  Ent- 
würfe der  Louvre- 
fassade seinen 
Respekt  zu  be- 
zeugen nicht  um- 
hin konnte*  und 
die  bekantlich 
Fischer  von  Er- 
lach an  unserer 
Reichskanzlei  in 
grossartiger,  echt 
monumentaler 
Weise  durchge- 
führt.** Diese  Art 

* S.  darüber  Gurlitt, 
II.  Bd. 

**  S.  über  „die  Neu- 
bauten an  der  k.  k.  Burg 
unter  Karl  VI.“,  speziell 
über  die  Reichskanzlei  den 
Vortrag  des  Verfassers  in 
den  „Monatsblättern  des 
Gittertor  des  Treppenhauses  wissenschaftlichen 

Klubs,“  1887,  und  beiNie- 

mann,  a.  a.  O.  Ich  habe  heute,  nachdem  über  obige  Arbeit  drei  Lustra  in’s  Land  gegangen  sind,  von 
dem  dort  über  den  Einfluss  der  französischen  Architektur  auf  die  Wiener  Gesagten  nichts  zurückzunehmen. 
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Untere  Partie  der  Galastiege 


der  Fassadengliederung  weist  eher  nach  Holland  hin,  z.  B.  auf  das 
Trippenhuis  in  Amsterdam.*  Bekanntermassen  trug  schliesslich  die  lang- 
gestreckte ungegliederte  italienische  Fassadenform  über  alle  derartigen 
französischen  und  holländischen  Risalit-Projekte  den  Sieg  davon.  Inwiefern 
Rücksichten  auf  die  Strassenbreite  oder  der  individuelle  Geschmack  des 


Abbildung  s.  bei  Gurlitt  II. 
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Bauherrn  die  Entscheidung  beein- 
flusst, ist  heute  nicht  mehr  auszu- 
machen. 

Im  Friese  unter  dem  Kranz- 
gesimse waren,  wie  aus  beiden  Ab- 
bildungen ersichtlich,  vielleicht  auch 
infolge  einer  Anlehnung  an  hollän- 
dische Vorbilder  mit  ihrem  orna- 
mentierten Fries,  zum  Schmucke 
aneinandergereihte  Waffentrophäen 
projektiert.  In  Relief  ausgeführter 
Waffentrophäenschmuck  findet  sich 
am  Eugen-Palais  äusserlich  sonst  so 
ziemlich  an  denselben  Stellen  vor  wie 
an  der  Reichskanzlei,  an  den  Posta- 
menten der  Balkons,  in  den  Zwickeln 
ober  den  Torbogen.  Grosse  Stuck- 
reliefs dieses  Genres  verzieren  im 
Vestibül  die  Wände.  Um  1680  hat 
Jean  le  Pautre  in  Paris  ganze  Kupfer- 
stichfolgen von  „Kunstgewerblichen 
Musterblättern“,  darstellend  „Tro- 
phees  d’Armes  ä l’Antique“  und 
,,ä  Italienne“  herausgegeben.  Auch 
die  damaligen  Meister,  mochten  es 
nun  die  Architekten  selbst  oder  die 
von  ihnen  zur  Mitarbeiterschaft  be- 
rufenen Bildhauer  und  Dekorateure 
sein,  haben  ebensowenig  wie  die 
heutigen,  wo  sie  ein  klein  wenig 
kopieren  konnten,  ihre  Erfindungs- 
gabe allzusehr  gequält.  Ganz  frei  er- 
funden ist  auch  die  Bildung  der  Portale 
nicht.  Wandpfeiler  mit  Reliefs  als 
Träger  der  Baikone  über  den  Portalen 
kommen  in  der  ganzen  italienischen 
Architektur  nicht  vor.  Die  Pracht- 
portale des  k.  k.  Finanzministeriums 
scheinen  vielmehr  nach  dem  Prinzipe 
komponiert:  „Quand  aux  grandes 
Fragment  der  „Seena  delle  feste  teatrali“,  nach  Gius.  portes,  qui  sont  couronnees  d’un  bal- 
Galli-Btbiena  COn,  y avojr  un  aVant-COrpS 

au  delä  du  chambranle,  qui  soutienne  la  naissance  de  la  saillie  du  balcon, 
quand  meme  il  porterait  sur  des  consoles  ou  encorbellements,  qu’il  faut 
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eviter  d’attacher  ä crü  au 
rnur  de  face,  parce  que 
la  saillie  doit  sembler 
porter  de  fond,  quoique 
le  balcon  porte  ä faux.“* 

Daviler,  der  dies  Prinzip 
formuliert,  liefert  uns 
auch  auf  ein  paar  Tafeln 
(43  B und  63  A),  von 
denen  eine  sogar  die 
nach  Ilg  (Fischer  von 
Erlach  S.  470)  angeblich 
für  Fischer  von  Erlach 
charakteristischen 
,,Hängequästchen“  an 
den  jonischen  Kapitälen 
weist,  welche  aber  auch 
schon  an  römischen  Ba- 
rockbauten, z.  B.  an  der 
Vorhalle  von  Sta.  Maria 
inCosmedin  Vorkommen, 
den  vollgiltigen  Beweis 
dafür,  dass  es  in  Frank- 
reich längst  üblich  war, 
die  Wandpfeiler  zu  bei- 
den Seiten  derTürpfosten 
mit  Reliefs  und  zwar  je 
einer  „Trophee  sus- 
pendu“  zu  schmücken. 

Statt  der  hängenden  Tro- 
phäen finden  wir  beim 
k.  k.  Finanzministerium 
am  Mittelportale  rechts 
Äneas  und  Anchises, 
links  Herkules  und  An- 
täus,  am  östlichen  links 
Achilleus  vor  der  Leiche 
des  Patroklos  (?),  rechts 
Perseus,  am  westlichen 
allegorische  Darstel- 
lungen des  Krieges  und 

, . , Rokoko-Ofen  im  Roten  Saal 

des  Friedens.  Da  es  zu 

jener  Zeit  noch  keineswegs  Usus  war,  jedes  Statuen-  oder  Reliefpaar  ohne 


* S.  Daviler,  a.  a.  O.  S.  116 — 117. 
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vorherige  Berechnung  des  schliesslichen  Gesamt- 
effektes aller  an  einen  anderen  auf  staatliche 
Kunstförderung  angewiesenen  Bildhauer  zu  ver- 
geben, so  ist  mit  einigem  Grund  anzunehmen, 
dass  alle  Reliefs,  auch  die  beiden  angeblich  minder- 
wertigen Allegorien,  im  Atelier  des  berühmten 
Lorenzo  Mattielli  (gest.  1748)  entstanden  sind. 

In  Bezug  auf  die  Balkons,  deren  Mittelpartie 
bereits  oben  besprochen  worden  ist,  beweisen  die 
beiden  hier  reproduzierten  Abbildungen  bei  Fischer 
und  S.  Kleiner,  dass  dieselben  schon  ursprünglich 
in  einer  ihrer  heutigen  ähnlichen  Gestalt  geplant 
waren.  Aber  während  bei  Fischer  die  Baluster 
in  den  Balkons  dieselben  sind  wie  in  der  Attika, 
nähern  sie  sich  bei  Kleiner  der  Form,  die  sie 
gegenwärtig  zeigen.  In  beiden  Reproduktionen 
tritt  auf  oblonger  Fussplatte  die  breite  Mittelpartie 
der  Brustwehr  vor  den  stark  zurückweichenden 
schmalen  Seitenteilen  und  vor  den  etwas  mehr 
nach  vorwärts  geschobenen  Eckpostamenten  fast 
bis  an  den  Rand  vor.  Es  ist,  als  ob  man  die  fünf- 
fache Gliederung,  auf  die  man  bei  der  Fassade 
verzichtete,  auf  die  Balkons  übertragen  hätte. 
Ein  prägnantes  Beispiel  aus  älterer  Zeit  für  eine 
derartige  Ausgestaltung  des  Balkons  und  seiner 
Brustwehr  vermag  ich  vorläufig  nicht  nachzu- 
weisen. Etwas  Ähnliches,  das  Hervortreten  der 
runden  Mittelpartie  vor  den  Seitenteilen  und  Eck- 
postamenten auf  oblonger  Fussplatte,  beziehungs- 
weise auf  einem  Gesimse  ist  bei  Andrea  Pozzo  zu 
finden  (Perspect.  II.  Taf.  XV),  auf  dessen  Altar- 
kompositionen wohl  auch  einzelne  Wiener  Barock- 
portale mit  den  schräg  gestellten  Säulen-Posta- 
menten  und  in  konvexer  Kurve  vorspringenden 
Fussplatten  und  Balustraden  zurückzuführen  sind. 
Was  die  Vasen  betrifft,  sowohl  die  auf  den  Balkons,  als  auch  jene  im 
Inneren  des  Palastes  an  der  Treppe,  so  sehen  sie  in  der  Entwicklung  zurück- 
gebliebenen Deszendenten  jener  grossartigen  Konzeptionen  ,,ä  la  Romaine“, 
die  der  wiederholt  schon  genannte  Jean  Le  Pautre  in  Paris  herausgegeben,* 
einigermassen  ähnlich.  Die  zierlichen  Putti  aber,  die  sich  auf  den  Balkons  mit 
den  Vasen  zu  schaffen  machen,  haben  in  einer  berühmten  Schöpfung  des 
grossen  Meisters  aus  dem  Jesuitenorden  ihre  Muster.  Sie  sind  die 
Geschwister  und  nächsten  Anverwandten  jener  zierlichen  Engelein,  welche 

* Vases  et  burettes  ä la  Romaine  inventez  et  gravez  par  J.  Le  Pautre  „Paris“  chez  Langlois. 
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ferenzzimmer“ des  Belvedere,  nach 
S.  Kleiner 
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auf  den  Trägern  der  un- 
vergleichlichen einzig  da- 
stehenden Umfriedung  des 
St.  Ignatius-Altares  bei  den 
Kandelabern  sitzen  und  an 
denselben  auf-  und  nieder- 
flattern.* Und  dieses  herrliche 
Gitter,  ein  wahres  Wunder- 
werk der  Bronzetechnik,  ist 
zweifelsohne  das  Vorbild 
gewesen  für  die  durch- 
brochenen und  reichskulpier- 
ten  steinernen  Prachtgeländer 
der  Gala-Treppen  in  den 
Palais  Kinsky  und  Liechten- 
stein**, im  Mirabellschloss 
und  im  Schlosse  zu  Salzburg, 
sowie  für  die  etwas  derber 
gestalteten  im  Eugen’schen 
Winterpalais. 

Wappenträger  wie  jene 
auf  dem  Delsenbach’schen 
Blatte  begegnen  uns  auf 
römischen  und  genuesischen 
Palästen  häufig.  Die  Originale 
am  Palaste  selbst  sehen 
einigermassen  anders  aus. 
Bei  dem  Anblicke  dieser 
mächtigen  Männer-  und 
Frauengestalten,  welche  auf 
hochaufgebauten  wuchtig- 
gegliederten Sockeln  sitzend, 
riesige  Kronen  über  nicht 
minder  grossen  Wappen- 
schildern mit  dem  Reichs- 
adler, dem  Wappen  und  dem 
Monogramme  des  durch- 
lauchtigen Erbauers  halten, 
denken  wir  nicht  an  ältere 
Werke  ähnlichen  Charakters 

* Abbildung  Perspect.  Fig.  LX.  Be- 
schreibung bei  Deseine,  Rome  moderne, 
Leiden  1713.  S.  244  ff. 

**  Abbildungen  s.  bei  Niemann, 
a.  a.  O. 


Lambris  im  „Gelben  Saal“ 
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Tanzsaal  (spätere  Periode) 

in  Rom  und  Genua.  Dasjenige,  woran  wir  uns,  zu  ihnen  emporschauend, 
unwillkürlich  wieder  sofort  erinnern,  sind  die  zu  beiden  Seiten  der  berühmten 
Lapis-Lazuli- Weltkugel  auf  Wolken  thronenden  Figuren  der  Dreifaltigkeit 
hoch  oben  auf  Andrea  Pozzos  gefeiertem  kolossalen  Altarwerk  in  II  Gesü. 

Um  für  die  Form  der  Wappenschilder  selbst,  für  die  eigenartigen 
Schlussteine  der  Portalbogen,  für  die  Anwendung  der  hermenartigen 
Pilaster  und  jenen  eigenartigen  Lambrequin-Lappen,  der  sie  in  ihrem 
oberen  Rande  verziert,  übrigens  auch  schon  auf  den  Pilastern  des 
Mailänder  Palazzo  Marini  sich  findet,  für  die  Konsolen  unter  den 
Balkons  und  für  die  Parapet-Kartuschen  unter  den  Fenstern  der 
Beletage  die  Vorfahren  zu  entdecken,  ist  keine  weite  Wanderung 
vonnöten,  sondern  nur  ein  Besuch  in  den  Werkstätten  jener  Galli- 
Bibiena,  die  seit  Kaiser  Leopold  I.  Tagen  und  gleichzeitig  mit  Fischer 
und  Hildebrandt  in  Wien  als  Theaterarchitekten  sich  betätigen.*  Nach 
einer  mit  hinlänglicher  Aufmerksamkeit  vorgenommenen  vergleichenden 

* Vgl.  Galli-Bibiena,  Gius.  Architetture  e prospettive  dedicate  alla  Maestä  di  Carlo  VI.  Paris,  Bacon, 
gr.  fol.  Es  braucht  wohl  nicht  erst  gesagt  zu  werden,  dass  die  in  diesem  Werke  gebrachten  Erfindungen  viel 
älteren  Datums  sind. 
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Das  „Goldene  Kabinett“ 


Durchmusterung  der  Schöpfungen  dieser  dekorativen  Zauberer,  deren 
sprühende  Erfindungsgabe  anscheinend  mit  spielender  Leichtigkeit  und 
Pozzo’s  Einfälle  noch  übertrumpfend  ganze  Serien  weiträumiger,  figuren- 
erfüllter kirchlicher  und  weltlicher  Theaterprospekte  ersann,  die  beim 
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Herkules  mit  dem  Nemei'schen  Löwen,  Plafonddetail  im  „Roten  Saal“ 


ersten  Anblick  ganz  und  gar  phantastisch,  tatsächlich  mit  den  architek- 
tonischen Gesetzen  nirgends  im  Widerspruche  stehen,  und,  vom  Grab- 
stichel vervielfältigt,  das  baukünstlerische  Schaffen  weit  und  breit  beein- 
flussten, sind  wir  für  die  kritische  Würdigung  des  Innern,  so  weit  es  in 
seiner  ursprünglichen  Form  sich  noch  erhalten  hat,  genugsam  vorbereitet. 

„Das  riesige  Tor  führt  in  ein  durch  beide  Geschosse  reichendes 
Vorhaus.  In  dem  trotz  der  überderben  Architektur  doch  malerischen 
Hofe  befindet  sich  zur  Rechten  eine  offene  Pfeilerloggia,  hinter  der  die 
stattliche  Treppe  aufsteigt.  Drei  Flügel  umgeben  denselben  — - nur 
dem  Vorhause  gegenüber  befindet  sich  ein  mit  einer  Terrasse  endigender 
Bau.“  Diese  Beschreibung  von  Cosimo  Fansaga’s  Palazzo  der  Caraffa 
von  Maddaloni  (jetzt  Banca  Nazionale)  in  Neapel,  die  wir  aus  Gurlitt 
(I  S.  424)  wörtlich  zitieren,  passt  auch  auf  das  Vestibül  und  den  Hof  des 
k.  k.  Finanzministeriums,  was  den  allgemeinen  Eindruck  betrifft,  den 
Umstand  freilich  abgerechnet,  dass  der  Hof  trotz  der  Flachnischen  und 
dem  Delphinbrunnen  an  der  Terrassenwand  zwar  „überderb“  in  den  Formen, 
im  übrigen  aber  nicht  sonderlich  malerisch  aussieht  und  dass  die  fragliche 
Pfeilerloggia  mit  der  Galatreppe  aus  dem  Hofe  in  den  letzten  Raum- 
abschnitt des  Vestibüls  versetzt  ist.  Den  Einfluss  der  Galli-Bibiena’s 
gewahren  wir  sofort  an  „der  seltsamen  Konstruktion  eines  flachen  Spiegel- 
gewölbes mit  ausgeschnittener  Oberlichtöffnung“  im  mittleren  der  drei  Räume, 
in  welche  das  Vestibül  nach  dem  italienisch-französischen  Schema  zweier, 
einem  mittleren  runden  oder  ovalen  Kuppelsaal  angegliederter  oblonger 
Gelasse  unterteilt  ist.  Die  dritte  gegen  den  Hof  zu  gelegene  Partie  der  Ein- 
fahrt mitsamt  dem  verhältnismässig  schmalen  rechteckigen  Raum,  in  den 
die  Galatreppe  eingepresst  ist,  lehrt  ein  Daviler’scher  Grundriss  (Taf.  63  C) 
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einigermassen  ver- 
stehen, wenn  man  sich 
nämlich  entschliesst, 
ihn,  wie  man  dies  neben 
der  Salzburger  Univer- 
sitätskirche Fischers  mit 
dem  Grundriss  der 
Sorbonne  tun  muss, 
umzukehren.  Um  Vor- 
gänger für  die  Doppel- 
säulenstellung zu  finden, 
welche  als  Träger  eines 
mächtigen  Bogens  des 
Vestibüls  gegen  den  Hof 
zu  abschliesst,  braucht 
man  sicherlich  nicht 
erst  bis  zur  Galerie 
Colonna  in  Rom  zu 
wandern,  bei  der  noch 
Girolamo  Fontana,  der 
Neffe  des  1714  verstor- 
benen Carlo  beschäftigt 
gewesen,  deren  maleri- 
sche Dekoration  der  erst 
1713  dahingeschiedene 
Carlo  Maratta  vollendet 
hat  und  die,  nach  Ilg, 
auch  für  die  dreifache 
Unterteilung  der  Hof- 
bibliothek das  Muster 
abgegeben  haben  soll. 
Über  die  räumliche 
Gliederung  der  Hof- 
bibliothek dürften  fran- 
zösische, vor  allem  aber 
italienische  Grundrisse, 
wie  z.  B.  der  des  Palazzo 
Carignano  entschieden 
mehr  Licht  verbreiten 
als  jener  der  fraglichen 
römischen  Galerie,  von 
der  aber  damit  nicht 
etwa  behauptet  werden 
soll,  dass  sie  durch  ihre 


Türe  und  Sopraporte  im  „Gelben  Saal“ 
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Raumdisposition  und  farbige  Dekoration 
auf  die  Künstler  ihrer  Zeit  nicht  einigen 
Eindruck  gemacht  habe.  Je  zwei  vor 
Wandpfeiler  gestellte  gekuppelte  Säulen, 
die  einen  Bogen  tragen,  finden  sich  auch 
an  berühmten  Baudenkmalen,  die  uns 
viel  näher  liegen  als  jene  der  ewigen 
Stadt,  so  z.  B.  in  den  beiden  oberen 
Stockwerken  von  Longhena’s  schon  oben 
erwähntem  Palazzo  Pesaro  in  Venedig. 

Ob  das,  wie  schon  früher  bemerkt, 
verhältnismässig  schmale  Treppenhaus, 
in  das  wir  über  mehrere  Stufen  durch  ein 
prachtvolles,  mit  dem  savoyischen  Kreuz 
dekoriertes  eisernes  Gittertor  gelangen, 
wirklich  „die  künstlerisch  bedeutendste 
Leistung  an  dem  Palaste“  ist,  lassen  wir 
vorläufig  dahingestellt.  „An  malerischer 
Wirkung“,  meint  Gurlitt  (II.  2.  S.  226), 
„kommt  es  räumlich  mit  überlegenen 
italienischen  Bauten  gleich.“  Ilg  meinte 
in  der  Treppe  des  bolognesischen  Palazzo 
Pizzardi  das  Muster  für  die  in  unserem 
Palaste  zu  erblicken.  Der  nach  Zani 
(Enciclop.  I.  18.  S.  107)  1760  verstorbene 
Francesco  Tadolini  (oder  Taddolini) 
muss  die  fragliche  Treppe  in  einem 
sehr,  sehr  jugendlichen  Alter  geschaffen  haben,  wenn  die  im  Eugen’schen 
Winterpalais  mit  ihr  in  irgend  einem  Zusammenhänge  stehen  soll. 
Wahrscheinlich  haben  zu  einer  Zeit,  da  die  französische  und  englische 
Kunst  auf  Italien  wieder  zurückzuwirken  begann,  die  bolognesischen 
Architekten  ganz  ebenso  wie  die  Wiener  sich  nach  den  Handbüchern  des 
Auslandes  gerichtet.  Man  sehe  sich  zum  Vergleiche  mit  unserer  Pracht- 
treppe den  von  Daviler  gegebenen  Grundriss  und  Durchschnitt  eines 
„Escalier  tres  riche,  mais  d’une  composition  fort  extraodinaire“  etwas 
genauer  an,  denke  sich  den  ersten  Arm,  der  zum  Podest  B führt,  bis  zu 
sechzehn  Stufen  verlängert,  die  beiden  Arme  F beträchtlich  verkürzt  und 
das  „Vestibüle  au  premier  etage“  statt  von  Säulen,  von  wuchtigen  Atlanten 
getragen.  Auch  dieses  Schema  zeigt  ein  durch  beide  Stockwerke  reichendes, 
durch  hohe  Seitenlichtfenster  erhelltes  Treppenhaus.  Auch  in  unserem  Palais 
steht  eine  Figur  in  erhöhter  Nische,  zur  Abwechslung  aber  nicht  die  Pallas, 
sondern  der  Herkules,  der,  seitdem  die  berühmte  antike  Statue  im  Palazzo 
Farnese  ihre  Aufstellung  gefunden,  wie  deren  Replik  in  unserem  Palazzo 
Lobkowitz  beweist,  ein  beliebtes  und  vielfach  verwendetes  Dekorations- 


Paradestück  fürstlicher  Be- 
hausungen überhaupt  gewor- 
den ist  und  mit  en  masse- 
Darstellungen  seiner  T aten 
vor  allem  an  solchen  Pro- 
fanbauten monumentalen 
Charakters  niemals  fehlen 
durfte,  die  es,  wie  den  ober- 
wähnten Mailänder  Palazzo 
Marini,  wie  unsere  Reichs- 
kanzlei und  wie  den  Pracht- 
palast, von  dem  hier  gehan- 
delt wird,  als  Wohnsitze  von 
„Helden“  zu  charakteri- 
sieren galt.  Wer  meinen 
Ausführungen  bisher  mit 
Aufmerksamkeit  gefolgt 
ist,  dem  brauche  ich  über  die  Provenienz  der  Bogen,  welche  die 
Treppenabsätze  tragen,  über  die  Gliederung  des  obersten  Stockwerkes  mit 
gewissen  hermenartigen  Pilastern  und  sonstige  dekorative  Details  an  dieser 
Stelle  weiter  nichts  zu  sagen.  Wie  es  kam,  dass  nicht  nur  Putti,  sondern 
auch  Vasen  mit  den  oben  schon  besprochenen  Schnörkelgebilden  an 
den  Treppenwangen  sich  vereinigen  und  wie  diese  Treppenwangen 
schliesslich  im  Gegensätze  zu  den  auch  schon  oben  erwähnten  Pracht- 
geländern in  anderen  Palästen  eine  etwas  wuchtige  Bildung  erhalten  konnten, 
erklärt  vielleicht  die  Einfriedung  einer  Kaskade  im  Parke  von  Trianon  auf 
einem  Stiche  von  Perelle,  der  auch  unseren  Barockmeistern  schon  vorlag. 
Hervorzuheben  aber  ist  an  dieser  Stelle  entschieden  die  Wanddekoration 
über  dem  ersten  Treppenpodest,  Stabwerkumrahmungen  mit  einem  esels- 
rückenartigen Abschluss.  Man  vergleiche  damit  gewisse  Fensterverdachungen 
vom  Kinsky-Palais  und  an  der  heute  nicht  mehr  bestehenden,  aber  eben- 
falls von  Hildebrandt  erbauten  „Salette“  am  Harrach’schen  Majoratspalais 
(siehe  Kunst  und  Kunsthandwerk  III,  Heft  io). 

„Auch  die  Doppelhermen  über  dem  Kamin  stammen  nicht  aus  der 
Savoy’schen  Periode“  lesen  wir  in  der  vom  k.  k.  Finanzministerium  heraus- 
gegebenen kleinen  Schrift.  Sollte  es  nicht  richtiger  heissen,  dass  sie  nicht 
den  Fischer  von  Erlach’schen  Stilcharakter  weisen?  Auch  Fischer  von 
Erlach  hat  Karyatiden  verwendet,  auch  Hildebrandt  wusste  sich  derselben 
zum  Schmucke  des  Treppenhauses  und  der  Innenräume  im  Belvedere  effekt- 
voll zu  bedienen.  Es  war  die  Zeit,  in  der  diese  Dekorationsform  einer  grossen 
Beliebtheit  sich  erfreute.  Was  für  eine  Wirkung  Matthäus  Daniel  Pöppelmann 
am  Zwinger  in  Dresden  damit  erzielte,  dessen  Bauzeit  mit  der  des  Eugen- 
schen  Winterpalais  ungefähr  zusammenfällt  (von  17  n an),  ist  bekannt.  Auch 
die  Atlanten  treten  in  Wien  und  Österreich  als  Träger  von  Baikonen  und 
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Treppen  bekanntlich  mehrfach  auf.  Nachdem  Fischer  von  Erlach  sie  am 
Palais  Clam-Gallas  in  Prag  und  am  Liechtenstein’schen  Majoratspalais  in 
Wien  verwendet*,  erscheinen  sie  daselbst  in  obiger  Eigenschaft  auch  an 
Zinspalästen  wie  der  Trattnerhof  und  selbst  an  Gebäuden  von  minderer 
Qualität  und  Dimension.  An  Treppen  verwendet  sie  derselbe  Meister  im 
Trautsohnpalais  und,  wie  wir  sehen,  als  Träger  des  obersten  Podestes  im 
k.  k.  Finanzministerium,  Hildebrandt  als  Stützen  einer  ganzen  Etage  in 
bekannter  grossartiger  Weise  im  Belvedere.  Von  seinem  ersten  Auftreten  in 
der  Renaissance  bis  in  das  achtzehnte  Jahrhundert  hinein  erfährt  das  Karya- 
tiden- und  Atlantenmotiv  in  Italien  eine  wechselvolle  Entwicklung.  Sie  an 
einzelnen  Denkmälern,  wie  an  den  Wasserkünsten  der  Villa  d’Este  in  Tivoli 
und  der  Villa  Torlonia  in  Frascati,  wie  im  Justizpalast  in  Mantua,  den  Palästen 
Marini  und  Leoni  in  Mailand  und  vor  allem  an  den  berühmten  Fresken  Anni- 
bale Carracci’s**  in  Palazzo  Farnese  eingehender  zu  verfolgen  oder  den  Ein- 
flüssen nachzugehen,  welche  Erfindungen  nordischer  Meister,  eines  DeVries 
zum  Beispiel  und  namentlich  die  Stiche  nach  Rubens’ Pompa  introitus  auf  sie 

* Sollte  dieses  nicht  doch  von  Hildebrandt  sein?  Die  „Treppengeländer  aus  Schnörkelwerk“  sprechen 
eher  dafür  als  dagegen. 

**  Abbildungen  dieser  Bauwerke  in  „Durch  ganz  Italien“.  Palazzo  Leoni  auch  bei  Durm,  Handbuch  der 
Architektur  II.  5,  S.  169.  Die  Kupferstiche  nach  Carracci  sind  allgemein  bekannt. 
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ausgeübt,  ist  hier  nicht 
der  Ort.  Es  genügt,  an 
dieser  Stelle  sich  die  da- 
malige Halbvergangenheit 
vor  Augen  zu  halten  und 
nicht  zu  vergessen,  dass 
es  für  Karyatiden  und 
Hermen  in  den  „Termes, 

Supports  et  ornemens  pour 
embellir  les  maisons  et 
les  jardins“,  publiziert  von 
dem  schon  wiederholt 
genannten,  1682  verstor- 
benen Jean  Le  Pautre  und 
anderen  dergleichen  um 
die  Wende  des  achtzehn- 
ten Jahrhunderts  auch 
schon  „kunstgewerbliche 
Musterblätter“  gab.  Und 
was  die  Atlanten  betrifft, 
so  mag  an  dieser  Stelle 
nochmals  auf  die  gleich- 
zeitig mit  Fischer  und 

Hildebrandt  in  Wien  täti-  Kassaverschlag  im  Jägerwolle-Laden  in  Edinburgh 

gen  Galli  - Bibiena  ver- 
wiesen werden.  Die  „Seena  delle  feste  teatrali“,  hier  fragmentarisch  reprodu- 
ziert, beweist  uns,  dass  die  sämtlichen  Balkon-,  Treppen-  und  Vestibül- 
kolosse in  Wien,  mögen  sie  nun  wie  die  unseren  von  Mattielli  oder  was 
immer  für  einem  Bildhauer  modelliert  worden  sein,  nichts  anderes  sind  als 
Wiedergaben  der  für  den  Prachteffekt  der  kaiserlichen  Schaubühne  berech- 
neten Erfindungen  dieser  grossen  Meister  in  einem  Material,  geeignet,  den 
Jahrhunderten  zu  trotzen. 

Die  Verteilung  der  Räume  im  Prunkgeschosse  bietet  die  im  acht- 
zehnten Jahrhundert  beliebt  gewordene  korridorlose  Anordnung  zweier 
Gemächerreihen,  deren  man  bei  den  mangelhaften  Heizvorrichtungen  jener 
Zeit  bedurfte,  um  bei  dem  Eintritt  der  kühleren  Jahreszeit  aus  der  vorderen 
luftigeren  in  die  rückwärtige  geschütztere  flüchten  zu  können.*  Durch  das 
Einschneiden  der  kleinen  quadratischen  Höfe,  in  welche  das  östliche  und 
westliche  Vestibül,  architektonisch  unbedeutend  wie  letztere,  einmünden, 
werden  ein  paar  Gelasse  der  rückwärtigen  Reihe  etwas  reduziert.  Ich  muss 
es  dem  Leser  überlassen,  sich  für  die  einzelnen  grossartigen  Prunkgemächer 
der  Strassenflucht,  deren  Dimensionen  — n Meter  lang,  9 Meter  breit, 

* Vgl.  Dohme,  Studien  zur  Architekturgeschichte  des  XVII.  und  XVIII.  Jahrhunderts,  Zeitschrift  f.  b.  K. 
1878,  S.  287  ff. 
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7 Meter  hoch  — aber  wohl  auch 
in  anderen  Wiener  Palästen  ihres- 
gleichen finden  dürften,  aus  dem 
bei  Dohme  (a.  a.  O.)  gegebenen 
Verzeichnis  der  für  eine  fürstliche 
Residenz  unbedingt  erforder- 
lichen Räume  die  entsprechenden 
Bezeichnungen  (Chambre  des 
Gardes,  Chambre  d’Audience, 
Chambre  du  Lit,  Grand  et  Petit 
Cabinet  etc.  etc.)  auszusuchen. 
Der  Gelbe  Saal  war,  auch  bevor 
sein  Original-Plafond  durch  den 
jetzigen  verdeckt  wurde  und  vor 
seiner  Unterteilung,  bei  der,  wie 
es  scheint,  sein  ursprüngliches 
Mobiliar,  seine  alte  Tapezierung  und  seine  Abschlusswand  zu  einem  Teil 
wenigstens  gerettet  wurde,  schwerlich  eine  Galerie  im  italienisch-franzö- 
sischen Sinne,  da  eine  solche  bekanntlich  in  der  Regel  den  Strassenflucht- 
gemächern  entlang  sich  hinzog. 

Dass  wir  statt  der  „nach  alten 
Mustern“  gearbeiteten  Brocatelle- 
Tapeten  im  blauen  und  im  roten 
Saale  lieber  die  ursprünglichen 
Verkleidungen  sehen  würden,  so 
Parrocels  Schlachtendarstellungen 
und  im  erstgenannten  Raume  zum 
Beispiel  diejenigen  Bezüge,  welche 
die  Wände  damals  schmückten,  als 
mit  dem  Empfange  des  türkischen 
Gesandten  das  bedeutsamste  histo- 
rische Ereignis  des  Hauses  in  dem- 
selben sich  vollzog,  wird  uns 
hoffentlich  niemand  verdenken. 

Desgleichen  wird  man  es  ent- 
schuldigen, wenn  die  Rokoko- 
Öfen  ärarischer  Provenienz,  so 
wie  die  Säle,  deren  Ausstattung 
nachweislich  einer  späteren  Zeit 
angehört,  ausserhalb  des  Rahmens 
dieser  Studie  bleiben.  Zwischen 
diesen  Gelassen  und  dem  blauen 
Saale  liegt  das  berühmte  „Goldene 

Kabinett  , ein  schmaler  Raum,  Eingangstür  und  Mosaikfliesen 
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dessen  Länge  der  halben  Saalbreite  ungefähr  gleichkommt.  Dass  es  nicht 
nur  des  Prinzen  Refugium  an  besonders  kalten  Tagen,  sondern 
auch  sein  Oratorium  war,  möchte  nach  dem  Schmuck  der  Wände 
niemand  glauben,  wenn  in  der  Rückwand  hinter  einem  deckenden 
Panneau  nicht  ein  Madonnenbild  vorhanden  wäre  und  darunter 
ein  vergittertes  Fenster,  das  die  Verbindung  mit  der  unmittelbar 
anstossenden,  architektonisch  gänzlich  belanglosen  Hauskapelle  her- 
stellt. 

Die  Einrichtung  des  Eugen’schen  Winterpalais  war  vermutlich  die 
gleiche,  wie  die  seines  Sommerpalastes,  des  Belvedere,  welche  wir  in 
Kleiner’s  Kupferwerk  über  das  „Wunderwürdige  Kriegs-  und  Siegslager“ 
kennen  zu  lernen  Gelegenheit  haben.  Und  letztere  zeigt,  wie  die  einer  jeden 
damaligen,  lediglich  auf  Repräsentation  berechneten,  nach  unseren  heutigen 
Begriffen  recht  unbehaglichen  Barockresidenz  italienisch-französischen 
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Charakters,  nur  Kolonnen  von  dicht  neben  einander  stehenden  Polsterstühlen 
und  Taburetts  an  den  mit  Gobelins  und  Tapeten  überzogenen,  gelegentlich 
auch  mit  kostbaren  Gemälden  geschmückten  Wänden,  in  einem  der  Säle 
einen  grossen  Beratungstisch  und  wieder  Sessel  dessen  Seiten  entlang 
gereiht,  in  einem  anderen  das  unentbehrliche,  in  einsamer  Grösse  dastehende 
Paradebett,  ansonsten  zwischen  den  Fenstern  allenthalben  Spiegel  und 
Konsolen.  Die  prachtvoll  umrahmten  Spiegel,  die  seinerzeit  die  schlichte 
Erscheinung  des  edlen  Ritters  und  die  farbenreichen,  von 
Gold-  und  Silberstickereien  strotzenden  Kostüme  seines 
Gefolges  zurückgestrahlt,  hängen  in  den  Prunkgemächern 
seines  Winterpalastes  noch  heute  an  den  Fensterpfeilern. 

Was  aber  an  Stelle  der  erwarteten  „Consoles  superbes“ 
darunter  postiert,  ist  künstlerisch  ungefähr  ebenso  wertvoll, 
wie  das  andere  heutige  Ameublement  von  Tischen,  Stühlen 
und  Kandelabern,  das  als  Füllsel  allenthalben  herumsteht, 
und  zwar  in  einer  Anordnung,  die  zwar  unseren  heutigen 
Ansprüchen  auf  Komfort  entgegenkommen  mag,  zu  des 
Prinzen  Eugen  Zeiten  aber  sicherlich  auch  bei  dessen 
letztem  Valet  de  Chambre  ein  leises  Kopfschütteln  erregt 
haben  würde.  So  wie  ich  im  Stiegenhause  das  Decken- 
gemälde des  Lebrun-Schülers  Louis  Dorigny  (geboren  zu 
Paris  1654,  gestorben  zu  Verona  1732),  darstellend  den 
Helios-Apollo,  und  sonstige  malerische  Verzierungen  über- 
gangen habe,  so  gehe  ich  auch  im  blauen  und  im  roten 
Saale  auf  Marcantonio  Chiarini’s  (geboren  Bologna  1652, 
gestorben  daselbst  1730)  und  Gaetano  Fanti’s  Plafond- 
fresken, wie  zu  erwarten  Szenen  der  Herkulessage,  Her- 
kules’ Vermählung  mit  der  Hebe  (blauer  Saal),  Apotheose 
des  Herkules  (roter  Saal),  nicht  näher  ein.  Wer  Plafond- 
dekorationen dieser  Art  studieren  will,  dem  bietet  das  Griff  der  Aussentür 
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Belvedere  hiezu  weit  interessantere  Typen,  als  diese  Darstellungen  es 
gewesen  sind,  noch  ehe  die  Restauration  der  Vierziger -Jahre  ihren 
ursprünglichen  Charakter  bis  zur  Unkenntlichkeit  entstellt  hat.  Das  Ein- 
zige, was  in  den  bisher  besprochenen  Galaräumen  den  letzteren  noch 
bewahrt  hat,  sind  die  Sopraporten,  die  Lambris  an  den  Fenstern  und 
die  mit  den  soeben  genannten  Holzverkleidungen  in  Bezug  auf  die 
Dekoration  ganz  gleich  behandelten  Türen.  In  den  Umrahmungen  der 
Sopraporten  nehmen  gewisse  hermenartige  Pilaster  unsere  Aufmerk- 
samkeit in  erster  Linie  in  Anspruch.  Oberhalb  der  Fenster  hebt  sich  ein 
plastisches  Ornament  von  allerlei  durcheinander  geschlungenem  Stab- 
werk, das  wir,  als  charakteristisch  für  Hildebrandt,  auch  anderswo  schon 
gesehen  zu  haben  uns  erinnern,  von  den  Laibungen  kräftig  ab.  Auf  den 
goldig  grundierten  Lambris  erglänzen  in  harmonischen  Farben  Grotesken, 
deren  wichtigstes  Motiv  in  Figuren  auf  wunderlichen  Postamenten  und 
unter  seltsamen  Baldachinen  in  einer  Umgebung  von  allerlei  Blumen- 
gewinden und  Ranken  besteht.  Bahnbrechend  für  jene  Art  von  Decken- 
verzierungen, wie  wir  sie  in  beschädigtem  Zustande  hier,  im  wohlerhaltenen 
im  Belvedere  treffen,  ist  nicht  Andrea  Pozzo,  sondern  mit  seinen  gross- 
artigen Dekorationen  im  Palazzo  Barberini  zu  Rom  und  im  Palazzo  Pitti 
zu  Florenz  Pietro  Berrettini  da  Cortona.  Nach  den  Mustern  seiner  fran- 
zösischen Nachfolger,  der  Lebrun, 
Mignard,  Jouvenet,  Boullogne, 
Delafosse  und  anderer,  deren 
Werke  Havard  in  seinem  Dic- 
tionnaire  du  Mobilier  (Plafond) 
zusammenstellt,  hat  auch  wieder 
der  schon  mehrfach  erwähnte  Jean 
Le  Pautre  seine  Vorlagen  zu  hand- 
samem  Gebrauch  für  Dekorateure 
in  die  Welt  geschickt.  Mitunter 
besteht  ebenfalls  nach  dem  Vor- 
gänge Pietro  da  Cortona’s  die 
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Decke  nur  aus  einem  breiten  Rahmen 
von  stark  ausladenden,  wohlabgerun- 
deten Gruppen  von  Tier-  und  Pflanzen- 
ornamenten. Aus  seiner  reichen  Ver- 
goldung tritt  das  farbensatte,  leuchtende 
Gemälde  meist  mythologischen  In- 
haltes, das  es  umspannt,  nur  um  so 
kräftiger  hervor.  Die  Liebhaberei  für 
Gold  und  farbige  Ornamente  an  den 
Türen  und  Wandverkleidungen,  in 
Frankreich  seit  dem  Beginne  der 
Renaissance  vorhanden,  erreichte  da- 
selbst in  der  Epoche  Ludwig  XIV.,  dank 
vor  allem  den  Musterschöpfungen  des 
berühmten  Jean  Berain  (1638 — 1711), 
ihren  Gipfelpunkt.*  Berains  Füllungs- 
ornamenten nach  Art  der  italienischen 
Grotesken  (Gurlitt  III.,  S.  136)  sind 
auch  die  farbigen  Verzierungen  der 
Türen  und  Lambris  des  Eugen’schen 
Winterpalastes  nachempfunden,  die  in 
ihrer  Gesamterscheinung  wohl  den 
besten  französischen  Vorbildern  ihrer 
Gattung  in  keiner  Weise  nachstehen. 
Auf  Berain’s  Motive  geht  der  prunkvolle  Rahmen  des  Plafonds  im  Gold- 
kabinett und  schliesslich  auch  jenes  plastische  Ornament  von  durcheinander- 
geschlungenen Stäben  und  Bändern  an  den  Fensterlaibungen  zurück,  das 
wir  oben  für  Hildebrandt  als  charakteristisch  erkannt. 

In  dem  Frankreich  des  Sonnenkönigs,  in  seinen  Schlössern  und  in  den 
Palästen  seiner  Trabanten  und  Satelliten  haben  aus  den  schon  im  Mittel- 
alter  üblichen,  durch  die  primitiven  damaligen  Heizvorrichtungen  gebotenen 
Unterteilungen  grosser  Säle  auch  die  mit  unerhörtem  Luxus  dekorierten 
und  möblierten  kleinen  Kabinette  sich  entwickelt.**  Wie  diese  in  den  franzö- 
sischen Residenzen,  so  war  das  goldene  Kabinett  im  Winterpalais  des  edlen 
Ritters  wohl  der  einzige  Raum,  der  an  besonders  kalten  Wintertagen  bis 
zur  erforderlichen  Behaglichkeit  erwärmt  werden  konnte  durch  den  pracht- 
vollen Marmorkamin,  der  noch  vorhanden  ist.  Die  in  den  vorhergehenden 
Räumen  angeschlagenen  dekorativen  Töne  erklingen  hier  in  einem  brau- 
senden Fortissimo.  Blumenguirlanden  leuchten  in  ursprünglicher  Farben- 
frische vom  lichtblauen  Grunde  der  Panneaux  an  den  Wänden  herab,  Putti 
mit  Fruchtstücken  am  gleichgrundierten  Gemälde  in  dem  oben  schon 


* S.  Havard  a.  a.  O.  (Lambris).  Türen  von  frappanter  Ähnlichkeit  mit  denen  im  Eugen-Palais  s.  bei 
Durm,  Handbuch  der  Architektur,  i.  Aufl.  III,  III,  3.  Die  Türe  im  Parlament  zu  Rennes.  S.  188. 

**  S.  Havard  a.  a.  O.  (Kabinett). 
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charakterisierten,  prächtig  ver- 
goldeten Rahmen  an  der  Decke. 
Dieses  Juwel  eines  fürstlichen 
Interieurs  befindet  sich  in  Öster- 
reich. Wäre  es  in  Frankreich, 
so  würde  es  mit  seinem  reich 
ornamentierten  lambris  d’appui 
ä grands  cadres  und  ä table 
saillante  und  mit  seinem  un- 
vergleichlichen Plafond  sicherlich 
eine  der  ersten  Stellen  in  jener 
Liste  glänzend  ausgestatteter 
Gelasse  seiner  Art  einnehmen, 
zu  denen  man  seinerzeit,  nach 
Havard,  als  zu  Sehenswürdig- 
keiten ersten  Ranges  pilgerte. 

Pompöses  Louis  quatorze 
feinster  Qualität,  das  ist  der 
Gesamtcharakter  der  Prunk- 
gemächer im  Eugen’schen 
Winterpalaste.  Auch  in  der 
Architektur  und  Dekoration  gilt 
das  Goethe’sche  Wort  von  der  Unmöglichkeit,  etwas  Kluges  und  etwas 
Dummes  zu  denken,  was  nicht  die  Vorwelt  schon  gedacht.  Diese  Vor- 
welt, beziehungsweise  Mitwelt,  so  weit  sie  für  die  Architekten  und 
Dekorateure  unseres  Palais  existierte  und  massgebend  sein  konnte,  nach- 
zuweisen, war  die  Aufgabe  dieser  Arbeit.  Sie  waren  allerdings  keine 
geistlosen  Kopisten,  die  oben  erwähnten  Chiarini  und  Fanti,  der  mit  Recht 
gefeierte  Lorenzo  Matielli  und  Santino  Bussi  (geboren  zu  Bissone  1636, 
gestorben  1737),  den  wir  wohl  als  Schöpfer  der  Reliefs  im  Treppenhause, 
des  Trophäenschmuckes  im  Vestibül  und  der  dekorativen  plastischen 
Arbeiten  in  den  Galaräumen  der  Beletage  zu  betrachten  haben.  Es  wird 
sich  aber  schwer  entscheiden  lassen,  wie  viel  von  der  Weiterbildung  der 
überkommenen  Formenschätze  ihnen  und  wie  viel  dem  Architekten  zuzu- 
schreiben ist,  der  zu  jener  Zeit  einen  Monumentalbau,  wie  der  in  Rede 
stehende,  mit  allen  dekorativen  Details  als  ein  Ganzes  erdachte  und  nicht,  wie 
dies  heutzutage  mitunter  geschehen  soll,  bloss  das  architektonische  Gerüste 
konstruierte,  um  dessen  plastische  und  malerische  Verzierung  dann  anderen 
„Gottbegnadeten“  zu  überlassen.  Dass  Fischer  von  Erlach  zu  dem  Palaste 
und  der  Treppe  lediglich  den  ersten  Entwurf  gemacht,  stellt  die  Notiz 
auf  dem  Delsenbach’schen  Blatte  „Cette  Maison  avec  le  grand  escalier  est 
du  dessin  de  J.  B.  Fischer  d’E.“  für  jeden,  der  zu  lesen  versteht  und  weiss, 
dass  in  diesem  Falle  das  Wort  dessin  zu  unterstreichen  und  zu  betonen  ist, 
ausser  allen  Zweifel.  Sie  findet  sich  nur  auf  diesem  Blatte  unter  allen 


Einbanddecke  von  C.  E.  Dawson 
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Affiche  von  C.  E.  Dawson 


Reproduktionen  Fischer’scher  Bauten  in  dessen  „Entwurff  einer  historischen 
Architektur4',  weil  der  Meister  mit  derselben  diesen  Bau  als  einen  solchen, 
den  er  nicht  selbst  ausgeführt  hat,  ausdrücklich  hervorheben  wollte.  Bekannt- 
lich teilen  „mehrere  Topographen“  die  Ehre  des  Erbauers  zwischen  Fischer 
und  seinem  grossen  Zeitgenossen,  beziehungsweise  „Nebenbuhler“  Hilde- 
brandt. Hg,  dem  diese  Tatsache  ebenso  wohlbekannt  ist  wie  die  kursierenden 
Sagen  bezüglich  einer  zwischen  dem  Prinzen  Eugen  und  Fischer  einge- 
tretenen Entfremdung,  findet  es  trotzdem  sonderbarerweise  ausserordentlich 
merkwürdig,  dass  der  Prinz  „seit  der  Erbauung  des  Palastes  in  Bausachen 
stets  nur  mit  Hildebrandt  sich  benahm44.  Die  regelrechte  Durchbildung  der 
Fischer’schen  Fensteraufsätze  zu  dem  auch  am  Belvedere  vorkommenden 
S'-Motiv;  die  oben  detaillierte,  auch  in  den  Innenräumen  des  Belvedere  zu 
beobachtende  starke  Anlehnung  an  die  Architektur  der  Galli-Bibiena;  der 
Balusterwechsel  an  den  Balkons  und  das  Schnörkelwerk  der  Treppen- 
wangen: jeder  dieser  Züge  weist  an  unserem  Palast  direkt  auf  Hildebrandt. 
Auf  ihn  weisen  im  Innern,  wie  schon  oben  gesagt  worden  ist,  der  Esels- 
rücken an  der  einen  und  die  auch  im  Belvedere  vorkommenden,  mit  einem 
Bogen  verbundenen  Karyatidenpaare  an  der  anderen  Treppenwand;  auf  ihn 
schliesslich  jenes  an  den  Lambris  vorkommende  plastische  Ornament  mit 
den  Bandverschlingungen,  das  zwar  in  Wien  für  ihn  charakteristisch  ist,  in 
letzter  Linie  aber,  wie  gezeigt  worden,  bei  Berain  seinen  Ursprung  hat.  Von 
allen  diesen  Details  ganz  abgesehen,  genügt  ein  einziges  Motiv,  um  die 
Frage,  ob  Fischer,  ob  Hildebrandt,  wenigstens  bezüglich  der  Interieurs  ein 
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für  allemal  zu  entscheiden.  Es  ist  die  Sopra- 
porten-Umrahmung  mit  den  hermenartigen 
Pilastern,  die  gleiche,  die  sich  auch  im  Bel- 
vedere findet. 

Ich  habe  oben  auseinandergesetzt,  worin 
der  Fischer’sche  Entwurf,  gestochen  von 
Delsenbach,  mit  der  Reichskanzlei  überein- 
stimmt und  worin  sich  der  Kleiner’sche  Prospekt 
vom  Delsenbach’schen,  sowie  vom  heutigen 
Aussehen  des  Palastes  unterscheidet.  Es  ist 
mehr  als  wahrscheinlich,  dass  der  Prinz  nicht 
erst  „seit  der  Erbauung  des  Palastes“,  sondern 
bald  nach  der  Herstellung  des  Fischer’schen 
Entwurfes  ,,in  Bausachen  nur  mit  Hildebrandt 
sich  benahm“.  Als  Fischer  in  Ungnade  gefallen, 
hat  Hildebrandt  mit  unbefohlener  Benutzung 
des  Fischer’schen  im  Kleiner’schen  Prospekte 
den  neuen  Entwurf  für  die  Fassade  geschaffen. 

Der  Erbauer  des  Eugen’schen  Sommerpalastes 
und  nicht  Fischer  war  der  „hochberühmte 
Meister“,  der  auch  den  Bau  an  dessen  Winter- 
palais geführt  und  in  den  wichtigsten  Teilen 
vollendet  hat. 

Auf  den  jetzigen  Bilderschmuck  der 
Wände,  lebensgrosse  Portrats  der  letzten  Töpferin  von  viiheim  Bissen 
Habsburger,  zum  Teil  Kopien  nach  anderswo 

vorhandenen  Originalen,  kann  ich,  da  er  völlig  irrelevant  ist  für  die  an 
das  Palais  sich  knüpfenden  kunstgeschichtlichen  Fragen,  in  dieser  Arbeit, 
die  keinen  periegetischen  Charakter  hat,  nicht  weiter  eingehen.  Ein 
Medaillon  im  Treppenhause  unmittelbar  über  dem  Herkules,  das  den 
Erbauer  darstellt,  ist  für  die  Ikonographie  des  letzteren  entschieden 
wichtiger,  als  das  lebensgrosse  Porträt  an  der  Hauptwand  des  grossen 
Saales,  das  ihn  als  Feldherrn  vorführt  „auf  sich  bäumendem  Rosse“,  wie- 
wohl dieses  Ross  „sein  historischer  Schlachtenschimmel“.*  Es  erübrigt  mir 
am  Schlüsse  meiner  langwierigen  und  mühsamen  kunsthistorischen  Unter- 
suchung, in  der  ich  von  einzelnen  Kunstrichtungen  ausgegangen  und  zu 
ganz  bestimmten  Hauptwerken  jener  Richtungen,  die  auf  die  Ausgestaltung 
des  Eugen’schen  Winterpalais  von  Einfluss  gewesen,  gelangt  bin,  nur  noch 
über  die  ästhetische  Qualität  des  letzteren  ein  Wort  zu  sagen.  Bei 
Küchelbecker  gibt  die  öffentliche  Meinung  des  damaligen  Wien  dem  Palaste 
in  der  Himmelpfortgasse  entschieden  den  Vorzug  vor  der  böhmischen  Hof- 
kanzlei, die  man  vordem  für  den  schönsten  Palast  der  Stadt  gehalten.  Der 
Freiherr  von  Pöllnitz  geht  in  seinen  1737  zu  Amsterdam  erschienenen 

* Siehe  das  Gebäude  des  k.  k.  Finanzministeriums  etc. 
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Memoiren  gar  so  weit,  das  Palais  sowohl  in  Bezug  auf  das  Innere  als  auch 
in  Rücksicht  auf  das  Äussere  für  das  schönste  zu  erklären,  das  man  sehen 
kann  (zitiert  bei  Ilg).  Nun  bitten  wir  unsere  Leser,  sich  an  der  Hand  der 
zitierten  alten  Kupferwerke  alle  oben  angeführten  italienischen  und  franzö- 
sischen Paläste  und  vor  allem  den  kolossalen  Palazzo  Odescalchi  noch  ein- 
mal im  Bilde  vorzuführen.  Eine  ohne  Voreingenommenheit  durchgeführte 
Vergleichung  der  Fassade  in  der  Himmelpfortgasse  mit  den  Stirnseiten  jener 
Bauwerke  wird  den  Ausspruch  des  berühmten  Reisenden  nur  in  allen 
Punkten  bestätigen  und  das  Winterpalais  des  edlen  Ritters  den  gleichzeitig 
oder  später  entstandenen  Hauptwerken  des  Wiener  Barocks,  dem  Belvedere 
und  der  Reichskanzlei,  in  Bezug  auf  Schönheit  und  Grossartigkeit  als  voll- 
kommen ebenbürtig  an  die  Seite  stellen  können. 


DIE  KUNST  IM  LADEN  S*  CHARLES  DAW- 
SONS  ENTWÜRFE  FÜR  DEN  JÄGER  WOLLE- 
LADEN IN  EDINBURGH  S»  VON  P.  G.KONODY- 
LONDON  Sc» 

S ist  eine  merkwürdige  Erscheinung,  dass 
England,  die  anerkannte  Geburtsstätte  der 
modernen  Wohnungskunst,  die  Heimat  des 
modernen  Stiles  in  der  dekorativen  Kunst,  in 
allem,  was  die  Ausstattung  von  Verkaufslokalen 
und  Läden  jeder  Art  betrifft,  weit  hinter  allen 
anderen  Ländern  zurücksteht.  In  Frankreich, 
in  Deutschland  und  in  den  meisten  Staaten 
Europas  hat  sich  der  Kleinhändler  mit  einem 
häufig  von  grossem  Unverständnis  begleiteten 
Enthusiasmus  in  den  Wirbel  der  „Art  nouveau“- 
Bewegung  gestürzt  und  die  tollsten  Erfindungen  exzentrischer  Architekten 
und  Gewerbekünstler  zur  äusseren  und  inneren  Ausschmückung  seines 
Lokales  verwertet.  Die  Abwesenheit  aller  Versuche  auf  diesem  Gebiete  in 
England  einem  höheren  Verständnisse  für  Zweckmässigkeit  zuzuschreiben, 
wäre  eine  grobe  Entstellung  unanfechtbarer  Tatsachen.  Wenn  der  englische 
Kleinhändler  bisher  sich  dem  Eintritte  der  Kunst  in  seinen  reizlosen  Laden 
feindlich  gegenübergestellt  hat,  so  ist  die  Ursache  dafür  teils  in  dem 
absoluten  Mangel  künstlerischen  Geschmackes  in  der  betreffenden 
Gesellschaftsklasse  — ein  Überbleibsel  des  Puritanertums  — teils  seinem 
eingefleischten  Konservativismus  zuzuschreiben,  der  von  keiner  Neuerung 
hören  will.  „Wenn  die  einförmigen,  zierlosen,  schlecht  ausgelegten  Laden- 
fenster für  unsere  Grossväter  gut  genug  waren,  tun  sie’s  auch  für  uns“,  ist 
sein  Maxim. 
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Porzellan  von  Bing  & Gr^ndahl,  Kaffeeservice  mit  dänischen  Schlössern  von  Heinrich  Hansen  (1862) 


Seit  kurzer  Zeit  — man  kann  wohl  sagen  seit  dem  Regierungsantritte 
des  Königs  Eduard  — macht  sich  ein  neuer  Geist  bemerkbar.  Unter  dem 
neuen  Regime  ist  ein  seit  den  Georgen  unbekannter  Aufwand,  ein  wahres 
Sybaritentum  eingetreten.  Vom  Privathaus  hat  sich  der  Luxus  und  die  Eleganz 
in  die  vornehmen  Hotels,  Restaurants  und  Teelokale  verbreitet  und  dringt 
nun  auch  endlich  in  die  besseren  Verkaufslokale  ein. 

Dazu  kommt  noch  ein  in  letzter  Zeit  bemerkbarer  Umschwung  in  der 
Bauweise  Londons.  Man  baut  nicht  mehr,  wie  in  der  guten  alten  Zeit, 
Gassen  und  Strassen,  endlose  Reihen  von  Häusern  einer  und  derselben  Type, 
sondern  häufig  sehr  originelle  und  geschmackvolle  Einzelbauten.  Das  alte 
System  machte  das  Eingreifen  der  Kunst  in  die  Ausstattung  der  Laden- 
fassade unmöglich;  der  neue  Baustil  ermöglicht  es  nicht  nur,  sondern 
erfordert  es  sogar  imperativ. 

Vielleicht  war  das  langsame  Eindringen  moderner  Ideen  in  das 
Geschäftsleben  nicht  ganz  ohne  Vorteil.  Jedenfalls  ist  es  auffällig,  dass  die 
Dekoration  des  modernen  englischen  Geschäftslokales  nichts  von  der  Exzen- 
trizität seines  kontinentalen  Prototyps  aufweist.  So  ist  die  in  Paris,  Brüssel 
und  Berlin  so  beliebte  ausgebauchte  Kurve  hier  unbekannt,  ebenso  wie  viele 
andere  künstlerische  Unarten  dieser  Art.  Alles  ist  zweckgemäss,  den  Sinnen 
gefällig  und  auf  Komfort  berechnet.  In  neuester  Zeit  ist  nun  die  von  London 
ausgehende  Bewegung  auch  in  die  Provinz  und  nach  Schottland  gedrungen 
und  hat  in  dem  neuen  Laden  der  Jägerwolle-Gesellschaft  in  Edinburgh, 
dem  „Athen  des  Nordens“,  glänzenden  Ausdruck  gefunden. 

Die  Ausschmückung  des  ganzen  Baues,  von  dem  schmiedeeisernen 
Gitter,  das  den  Laden  bei  Nacht  vor  unwillkommenen  Besuchern  schützt, 
bis  zur  Verglasung  des  Oberlichtes,  von  den  Mosaikfliesen  vor  der  Eingangs- 
tür bis  zu  dem  schablonierten  Fries,  der  die  Wände  des  Innenraumes 
nach  oben  abschliesst,  ist  die  Arbeit  eines  einzigen  Künstlers,  und  zwar 
ist  es  bemerkenswert,  dass  Charles  E.  Dawson,  der  Urheber  des  Entwurfes, 
sich  bis  dahin  noch  nie  auf  diesem  Gebiete  versucht  hatte.  Er  ist  ein  junger 
Künstler,  der  zwar  eine  kurze  Lehrzeit  in  der  Lambeth-Schule  und  später 
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Porzellan  von  Bing  & Grjdndahl, 
Krokusbecher  von  Pietro  Krohn  (1889) 


in  Paris  durchgemacht,  sich  aber  für  alles,  was 
er  kann,  selbst  zu  danken  hat.  Als  blutjunger 
Mensch  auf  sich  selbst  angewiesen,  mit  gutem 
Geschmack,  aber  ungenügender  Schulung,  um 
seinen  Ideen  völlig  gerecht  zu  werden,  machte 
er  sich  mit  eiserner  Energie  daran,  eine  aparte 
Stellung  in  der  Kunstwelt  zu  erkämpfen.  Mit 
Vorliebe  befasste  er  sich  mit  der  dekorativen 
Illustration  für  Reklamezwecke,  und  speziell  mit 
der  leicht  stilisierten  Frauenfigur  in  der  Manier 
Muchas,  der  ihm  als  Ideal  vorzuschweben 
schien. 

Dawsons  erste  Arbeiten  für  Affichen, 
Titelblätter  für  Monatsschriften  und  illustrierte 
Inserate  sind  zwar  anmutig  und  wirkungsvoll 
in  der  Farbenstimmung,  heben  sich  aber  kaum 
über  das  Niveau  der  Mittelmässigkeit  empor.  Nur  langsam  und  mit  harter 
Mühe  drang  er  zu  einem  individuellen  Stile  durch,  der  ihn  zu  einer  Stellung 
in  der  ersten  Reihe  der  modernen  Affichenkünstler  berechtigt.  Französisch 
in  seiner  Technik,  japanisch  in  der  dekorativen  Anordnung  schwungvoller 
Linien  und  harmonischer,  flacher  Farbentöne,  bleibt  er  durchaus  englisch  in 
dem  Typus  seiner  Frauen  und  Mädchen,  — so  englisch,  wie  Burne-Jones 
und  Rossetti,  nur  gehören  seine  Figuren  einem  gesünderen  Menschen- 
schläge an.  Das  Mädchen  der 
Dawson’schen  Affichen  ist 
die  Blaublut  - Engländerin, 
die  man  an  einem  sonnigen 
Sonntagsmorgen  bei  der 
„Kirchenparade“  im  Hyde 
Park  sehen  kann:  schlank, 
hoch  gewachsen,  mit  einem 
Teint  von  Milch  und  Rosen, 
blauen  Augen  unter  langen 
Wimpern,  goldigem  Haar  und 
festem,  vortretendem  rundem 
Kinn. 

Solcher  Art  waren  die 
Arbeiten,  welche  die  Auf- 
merksamkeit der  Jägerwolle- 
Gesellschaft  auf  den  jungen 
Künstler  lenkten,  und  ob- 
gleich alles  Figurale  von 

Seinen  Entwürfen  für  das  Porzellan  von  Bing &Grj»ndahl,  Schüssel  aus  Pietro  Krohns Reiher- 
Verkaufslokal  in  der  Haupt-  Service  (1888) 
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Porzellan  von  Bing  & Gr^indahl,  Schale  von 
Hegermann-Lindencrone 


Strasse  Edinburghs  ausgeschlossen  ist,  hat 
er  das  in  ihn  gesetzte  Vertrauen  glänzend 
gerechtfertigt.  Mit  dem  Motto  der  Firma 
„Purity  and  Honesty“  (Reinheit  und  Ehr- 
lichkeit) vor  Augen,  beschloss  er  dasselbe 
auf  jede  mögliche  Weise  dem  Dekorations- 
plan einzuverleiben  und  wählte  als  Haupt- 
motive die  Mondkrautpflanze  und  die  Lilie 
— letztere  als  Symbol  der  Reinheit,  und 
erstere,  die  in  England  als  ,, Honesty“ 

(Ehrlichkeit)  bekannt  ist,  als  Symbol  der 
soliden  Basis  des  Geschäftes.  In  den 

originellsten  Kombinationen  und  in  jedem  erdenklichen  Material  erscheint 
das  in  der  modernen  englischen  Kunst  so  beliebte  Mondkrautmotiv,  stets 
mit  entzückender  Frische,  Lebendigkeit  und  pikanter  Anmut. 

Zuerst  findet  man  eine  Andeutung  davon  in  dem  eisernen  Gitter, 
welches  die  Eingangstür  bei  Nacht  abschliesst.  In  den  Scheiben  ist  das  Motiv 
in  flüssigerer  und  reicherer  Weise  entwickelt  und  durch  die  angenehme 
Hinzufügung  von  Farbe  betont.  In  jedem  einzelnen  Falle  ist  der  Entwurf 
in  dem  Sinne  des  Materials  gehalten,  welches  zu  seiner  Ausführung  bestimmt 
ist.  Im  Eisen  wächst  er  in  schlanken,  stengelartigen  Linien  in  die  Höhe, 
in  gefälligem  Gegensätze  zu  den  flachen,  runden  Formen,  welche  die 
Mondkrautblätter  andeuten.  In  den  Fenstern  lebt  und  blüht  er  in  den 
glänzenden,  irisierenden  Farben  des  Glases.  Die  Verwendung  von  Blei- 
streifen für  die  Kontur  der  Blattformen  hat  dem  Künstler  Gelegenheit  zu 
einer  geistreichen  und  wirkungsvollen  Idee  gegeben.  Die  Vereinigungs- 
punkte der  Metallstreifen  sind  nämlich  dazu  verwendet,  um  die  kurzen, 
scharfen  Spitzen  des  Blattes  auszudrücken,  welche  der  Pflanze  einen  so 

eigenartigen  Charakter  für  Dekorationszwecke 
verleihen. 

Farbe  und  Licht  sind  das  Hauptaugen- 
merk bei  der  Verglasung,  Kraft  und  feste  An- 
mut bei  der  Eisenkonstruktion  und,  was  Farbe 
betrifft,  führt  die  Kunst  des  Glasers  auf  direktem 
Wege  in  das  Gebiet  des  Emailleurs,  auf  dessen 
Arbeit  Dawsons  Plan  gebührende  Rücksicht 
genommen  hat.  In  juwelenartiger  Farbe  blitzt 
das  Monogramm  der  Firma  aus  dem  Zentrum 
des  Gitters  und  aus  anderen  Stellen.  Doch 
blitzt  das  Ornament  nirgends  ungebührlich  vor: 
überall  ist  es  einer  Gesamtwirkung  unter- 
geordnet, die  gleichzeitig  prächtig  und  beschei- 
„ ..  . _ , . . , . den  ist,  interessant,  phantasievoll  und  doch 

Porzellan  von  Bing  & Gr0ndahl,  „Kinder-  ’ r . 

reigen“  von  Hahn-Jensen  ruhig  und  dem  Auge  gefällig. 
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Porzellan  von  Bing  & Grjzindahl,  Mäuse  und  Meerschweinchen  von  Dahl-Jensen 


Die  Verwertung  von  Aluminium  für  Beschläge  und  Verzierung  des 
Holzwerkes  ist  durchaus  im  modernen  Geist.  Gerade  jene  Eigenschaften, 
welche  dieses  Metall  für  schwere,  solide  Zwecke  ungeeignet  machen, 
empfehlen  es  für  einfache,  anspruchslose  Verzierung  und  für  jenen  krönen- 
den Abschluss,  welcher  dem  Rahmen  und  der  Einrichtung  eines  Gebäudes 
Eleganz  und  Anmut  verleiht.  Durchbrochenes  und  emailliertes  Aluminium 
auf  einer  Basis  von  blauem  Leder  ist  für  die  Inschrifttafel  an  der  Tür  für  das 
Damen  - Probierzimmer  verwendet.  Die  Türklinken  und  Schlösser,  von  dem 
massiven  Griff  des  Aussentores  aus  Schmiedeeisen  mit  zarten  und 
glänzenden  Emailjuwelen  als  Kontrast  zu  der  Roheit  des  Materials,  bis  zu 
den  leichteren  Griffen  des  Innenraumes,  zeigen  alle  dieselbe  Individualität 
des  Künstlers.  Und  überall  ist  Farbe  sein  Hauptaugenmerk.  Selbst  die 
Wanduhr  hat  ein  Zifferblatt  aus  Aluminium,  Ziffern  aus  reichem  Email  auf 
Kupferscheiben  und  Zeiger  aus  durchbrochenem  Repousse-Kupfer. 

Die  Wände  sind  mit  stahlblauem  Stoff  bekleidet.  Dieses  Blau  bildet  die 
Grundnote  für  eine  Skala  von  grauen,  violetten,  blauen,  silbernen,  grünen 
und  zitrongelben  Tönen,  denen  hie  und  da  ein  wirkungsvoller  Tupfen  von 
Orange  zugefügt  ist.  Die  Palette  ist  frisch  und  lebendig,  aber  niemals 
schreiend,  denn  die  Farben  sind  hier  von  einem  Künstler  gemischt,  dem  der 
Wert  der  Selbstbeschränkung  wohl  bekannt  ist. 

Dawsons  Arbeit  erstreckt  sich  sogar  bis  auf  die  Türmatten  und  Fenster- 
schirme, denen  das  Grundmotiv  des  Dekorationsplanes  aufschabloniert  ist. 
Die  Ventilatoren  und  elektrischen  Beleuchtungskörper,  die  Details  der 
Schnitzerei  auf  den  hölzernen  Halbsäulen  sind  alle  im  selben  Sinne 
gehalten. 

Der  schwierigste  Punkt  dürfte  wohl  die  praktische  Seite  der  Einrichtung, 
das  Mobiliar,  gewesen  sein.  Die  zahllosen  kleinen  Laden  und  Fächer  zur 
Auibewahrung  und  Sonderung  der  verschiedenen  Wollwaren  sind  hier  unver- 
meidlich. Dawson  hat  sich  auch  gar  nicht  bemüht,  sie  zu  verstecken,  sondern 
hat  sie  im  Gegenteil  direkt  als  Motiv  verwendet,  indem  er  die  kleinen 
Vierecke  dieser  Fächer  kühn  in  der  Verglasung  der  Fenster,  der  Eingangstür 
und  des  Kassierkastens  wiederholt  hat. 


355 


So  wie  die  leicht  irisierenden,  vier- 
eckigen Glasscheiben  das  helle  Licht 
der  Aussenwelt  brechen  und  mildern, 

Trennung  zugleich  und  Verbindung 
herstellend,  so  führen  die  Mosaikfliesen 
der  Pflasterung  vor  der  Eingangstür 
die  blauen,  grünen  und  violetten  Töne 
des  Raumes  in  gemilderter  Form  nach 
aussen,  ein  schwaches  Echo  der  Musik 
des  Inneren,  aber  gerade  genügend, 
um  die  Plötzlichkeit  des  Gegensatzes 

. , , r,,  j j Porzellan  von  Bing  & Gr0ndahl,  „Gute  Freunde“ 

zwischen  der  grauen  Strasse  und  dem 
farbenprächtigen  Raume  aufzuheben. 

Dawson  hat  in  dieser  ganzen  schönen  Arbeit  keine  neuen  Formen 
erfunden.  Er  hat  sich  an  wohlbekannte  Motive  gehalten,  die  er  in  ungeahnter 
Mannigfaltigkeit  entwickelt  hat.  Seine  eigene  Persönlichkeit  findet  ihren 
Ausdruck  in  der  merkwürdig  wirkungsvollen  Farbenstimmung.  Wenn  den 
Formen  freie  Erfindung  mangelt,  entsprechen  sie  doch  den  besten  und 
schönsten  Prinzipien  der  modernen  dekorativen  Kunst.  Dawson  hat  sich  mit 
wahrem  Enthusiasmus  an  seine  Aufgabe  gemacht,  und  sein  Enthusiasmus 
wirkte  ansteckend  auf  die  Kunsthandwerker,  welchen  die  Aufgabe  zuteil 
ward,  die  Entwürfe  in  das  Praktische  zu  übersetzen.  Sie  alle  haben  sich 
Ruskins  Lehre  zu  Herzen  geführt,  dass  jeder  einzelne  Teil  eines  Baues  — 
innen  und  aussen  — so  schön  als  möglich  gemacht  werden  soll:  Bestes 
Material  in  bester  Ausführung.  Und  das  Merkwürdige  dabei  ist,  dass  die 
Gesamtkosten  des  Baues  und  der  Einrichtung  sich  auf  bedeutend  weniger 
belaufen  als  jene  der  altherkömmlichen  besseren  Verkaufslokale  mit 
Spiegelscheiben  und  fabriksmässigem  Mobiliar. 

Dawsons  vielseitiges  Talent  hat  sich  nicht  auf  den  Rahmen  des  Bildes 
beschränkt.  Der  junge  Künstler  hat  sich  auch  mit  Zeichnungen  für  Stoff- 
muster befasst  und  der  Katalog  der  Jägerwolle-Gesellschaft  enthält  eine  ganze 
Serie  höchst  origineller  Muster  für  Damenblusen  und  andere  Kleidungsstücke. 
In  der  letzten  Ausstellung  der  Arts  & Crafts  Society  war  von  ihm  ein  Schlafrock 
aus  Jägerwolle  zu  sehen,  das  einzige  Objekt  auf  diesem  Gebiete,  das  von  der 
Jury  durchgelassen  wurde.  Dawson  hat  sich  auch,  wie  dies  bei  einem  Plakat- 
künstler unumgänglich  notwendig  ist,  viel  mit  dem  Entwürfe  ornamentaler 
Buchstaben  befasst.  Die  hier  reproduzierte  Affiche  der  Clarion  Guild  of  Handi- 
craft -Ausstellung  ist  ein  charakteristisches  Beispiel  seiner  Dekorativschriften. 
Das  Plakat  ist  mit  einfachem  Schwarzdruck  hergestellt  und  in  flachen  Tönen 
mit  permanenten  Farben  bemalt,  und  zwar  ist  jedes  einzelne  Exemplar  in  ver- 
schiedener Farbenstimmung  gehalten,  so  dass  es  für  Sammler  speziell  wertvoll 
ist,  da  es  teilweise  von  des  Künstlers  eigener  Hand  hergestellt  ist.  Den  Illu- 
strationen ist  ferner  eine  Dawson’sche  Leinwandbuchdecke  und  ein  Studien- 
kopf in  schwarzer  Kreide  beigefügt  — beides  typische  Arbeiten  des  Künstlers. 
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BING  & GR0NDAHLS  PORZELLANFABRIK 
INKOPENHAGENS®« VON  HARTWIG  FISCHEL- 
WIENS» 


N einem  halben  Jahrhundert  voll  ernster  Arbeit 
haben  kluge  Geschäftsleute,  tüchtige  Töpfer 
und  Chemiker,  feinfühlige  Künstler  vereint  das 
schöne  Werk  geschaffen,  das  uns  heute  in  der 
Bing  & Gr0ndahl’schen  Porzellanfabrik  ent- 
gegentritt. Auf  dem  Boden  einer  guten  alten 
kunstgewerblichen  Tradition  ist  es  entstanden, 
die  Konkurrenz  mit  trefflichen  Arbeiten  der 
Heimat  wie  des  Auslandes  hat  den  Ansporn 
gebracht,  und  Künstler  von  schöpferischem 
Talent  haben  es  zum  Ziele  geführt.  Und  als  fördernde,  nicht  als  hemmende 
Kraft  hat  der  gesunde  Geschäftsgeist  gewaltet,  der  in  der  grössten  Vollendung 
der  Erzeugnisse  auch  die  sicherste  Gewähr  für  ihre  Verwertung  erblickt. 

Durch  einen  ausführlichen  Jubiläumsbericht  hat  der  frühere  Eigentümer 
und  jetzige  Direktor  des  Unternehmens  Herr  Harald  Bing  diese  Entwicklung 
in  lehrreicher  und  anziehender  Form  festgehalten.  Und  gerade  jetzt,  wo  der 
Kunsthandel  und  das  Ausstellungswesen  die  nordischen  Porzellanarbeiten 
endlich  auch  bei  uns  eingebürgert  haben ; wo  endlich  neben  der  trefflichen 
österreichischen  Keramik  aus  dem  Anfang  des  verflossenen  Jahrhunderts 
auch  die  frischen  und  feinen  dänischen  Arbeiten  der  letzten  Zeit  in  öffentlichen 
und  privaten  Sammlungen  aufgestellt  sind  und  eine  vernehmliche  Sprache 
sprechen  — gerade  jetzt  muss  die  Geschichte  eines  solchen  Werdeprozesses 
besonders  interessieren. 

Der  Beginn  desselben  fällt  in  eine  Zeit,  in  welcher  hüben  wie  drüben 
verwandte  Zustände  herrschten.  Kopenhagen  hatte  wie  Meissen,  Berlin 
eine  „königliche“  Porzellanfabrik,  deren  Tätigkeit  um  die  Mitte  des 
XIX.  Jahrhunderts  ihren  Gipfelpunkt  überschritten  hatte  und  in  einen  Zustand 
der  Stagnation  geraten  war.  Das  so  lange  mit  grossem  Eifer  gehütete  Schoss- 
kind europäischer  Höfe,  die  Porzellanfabrikation,  fiel  mit  der  allgemeinen 
Ernüchterung  des  Geschmackes  in  Ungnade  und  der  reiche  Schatz  von 
Erfahrungen  und  Fähigkeiten  der  Wiener  Schule  ging  durch  die  Auflösung 
der  Fabrik  verloren. 

Nicht  so  geschah  es  in  Dänemark,  wo  nordische  Beharrlichkeit  und 
Geschäftsklugheit  eingriffen.  Wohl  zog  sich  auch  dort  der  Staat  zurück, 
aber  privater  Unternehmungsgeist  trat  an  seine  Stelle.  Die  königliche  Fabrik 
ging  1867  in  die  Hände  einer  Privatgesellschaft  über  und  mehr  wie 
ein  Jahrzehnt  früher  (1853)  gründete  Fr.  Gr0ndahl  im  Vereine  mit  den 
Brüdern  M.  H.  & J.  H.  Bing  eine  neues  Unternehmen.  Der  Figuralist  der 
königlichen  Fabrik,  welcher  vergebens  Veränderungen  und  Verbesserungen 
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Porzellan  von  Bing  & GrjzSndahl,  „Spielende 
Kinder“  von  Hahn-Jensen 


vorgeschlagen  hatte,  fand  bei  den  Inhabern 
einer  grossen  Papier-  und  Kunsthandlung 
geneigtes  Ohr.  An  derselben  Stelle,  wo 
damals  in  bescheidenen  Gebäuden,  ent- 
fernt von  der  Stadt  und  fast  in  freiem 
Felde  die  ersten  Versuche  mit  Einführung 
des  Kohlenfeuers  und  neuer  Ofenkonstruk- 
tionen gemacht  wurden,  arbeitet  heute  die 
Nachkommenschaft  der  Gründer,  mit  allen 
technischen  und  künstlerischen  Behelfen 
ausgestattet,  in  einer  geräumigen  Anlage 
inmitten  eines  bevölkerten  Stadtteiles,  der 
längst  den  vorgeschobenen  Posten  über- 
holt hat. 

In  Nummer  8 dieser  Zeitschrift  vom 
Jahre  igoo  konnte  von  dem  glänzenden 
Erfolge  der  Bing’schen  Arbeiten  auf  der 
Pariser  Weltausstellung  berichtet  und  eine 
kurze  Übersicht  der  Entwicklungsphasen 

der  Fabrik  gegeben  werden.  Heute  soll  an  der  Hand  einiger  Abbildungen, 
welche  für  diese  Phasen  charakteristisch  sind  und  mit  Hilfe  der  ausführlichen 
Darstellung  Bings  dieser  Bericht  ergänzt  werden.  Die  drei  grundlegenden 
Bedingungen  des  Gedeihens:  Technische  Vollkommenheit  der  Herstellung, 
künstlerisch  vornehme  Gestaltung,  geschäftlich  kluge  Verwertung  fanden 
stets  in  geeigneten  tüchtigen  Persönlichkeiten  ihre  Verkörperung,  so  dass 
es  der  Fabrik  allen  Wandlungen  des  Geschmackes,  allen  wirtschaftlichen 
Umwälzungen,  allen  technischen  Schwierigkeiten  zum  Trotz  gelang,  kera- 
mische Arbeiten  zu  schaffen,  die  zu  den  besten  ihrer  Zeit  gezählt  wer  den 
müssen. 

Wir  finden  gleich  zu  Beginn  künstlerische  Leitung  und  Absichten.  Wohl 
war  die  weisse  Biskuitfigur  (zumeist  nach  Thorwaldsen)  dem  Geschmack 
der  Zeit  entsprechend  der  Hauptgegenstand  der  Betätigung;  doch  wusste 
man  selbst  auf  diesem  beschränkten  Gebiete  eine  bedeutendere  Leistungs- 
fähigkeit zu  entwickeln  und  als  es  galt,  1862  die  Londoner  Ausstellung  zu 
beschicken,  waren  grössere  selbständige  Arbeiten  in  Biskuit  unter  den  Haupt- 
objekten. Der  alte  Bildhauer  V.  Bissen  (dessen  Töpferin  unsere  Abbildung 
zeigt)  war  mit  einer  „Walküre“  in  Originalgrösse  vertreten,  Kolbergs  Satyr 
auf  einem  Panther,  die  Porträtbüsten  des  Prinzen  of  Wales  und  seiner 
dänischen  Braut  waren  von  demselben  klassizistischen  Geist  beeinflusste 
grosse  Biskuitarbeiten. 

Der  Maler  Juuel  leitete  damals  die  Gefässbildnerei  und  Dekorations- 
malerei und  hatte  schon  früher  in  einigen  Prachtstücken,  wie  in  einer 
i'/s  Meter  hohen  Vase  und  in  Servicen  für  das  königliche  Haus,  die  hohe 
Leistungsfähigkeit  der  Fabrik  bewiesen.  Seine  Formen  waren  so  gut  den 
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Porzellan  von  Bing  & Grpndahl, 
„Polichinelle“  von  S.  Wagner 


Porzellan  von  Bing  & Grpndahl,  „Mal- 
ven“ von  Hegermann-Lindencrone 


Gebrauchszwecken  angepasst,  dass  sie  zum  Teil  noch  heute  in  Verwendung 
stehen,  wenn  auch  die  Art  ihrer  Dekoration  längst  verlassen  wurde. 

Es  ist  charakteristisch,  dass  dieselben  Männer,  welche  so  gut  die 
technischen  und  künstlerischen  Kräfte  für  ihre  Fabrik  heranzuziehen 
wussten  und  mit  Stolz  schon  im  ersten  Dezennium  des  Bestandes  die  Welt- 
konkurrenz aufnahmen,  emsig  für  die  gleichzeitige  Herstellung  von  Massen- 
artikeln eintraten  und  auch  die  Lieferung  von  Isolatoren  für  Telegraphen- 
zwecke übernahmen.  Auch  die  zahlreichen,  durch  Brandfehler  entstandenen 
Produkte  zweiter  Qualität  wurden  durch  jährliche  lokale  Ausverkäufe 
eliminiert,  so  dass  es  erreicht  werden  konnte,  dass  nur  ganz  tadellose, 
erstklassige  Arbeiten  auf  den  Weltmarkt  gelangten.  Der  beständige  Kontakt 
mit  den  Hauptorten  der  Porzellanfabrikation  durch  zahlreiche  Studienreisen, 
das  eben  im  Aufblühen  begriffene  Ausstellungswesen,  sicherten  die  Kenntnis 
aller  bedeutenderen  Leistungen  des  Auslandes,  die  zu  erreichen  und  zu 
überflügeln  das  stete  Streben  der  rührigen  Dänen  war. 

Auch  das  nächste  Dezennium  des  Bestandes  der  Fabrik,  welche  in  der 
skandinavischen  Ausstellung  zu  Kopenhagen  1872  und  der  Wiener  Welt- 
ausstellung 1873  in  grossem  Stile  auftrat,  steht  unter  ähnlichen  ästhetischen 
Einflüssen  wie  das  erste.  Nur  war  durch  den  Maler  Heinrich  Hansen,  der 
Juuel  in  der  Leitung  folgte,  der  Charakter  der  Dekoration  mehr  ins  Fahrwasser 
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Porzellan  von  Bing  & Grj^ndahl,  „Lotus“  von  Porzellan  von  Bing  & Gr^ndahl,  „Badender  Knabe“ 

S.  Wagner  von  Willumsen 

des  Eklektizismus  geraten,  der  die  Hochrenaissance  begünstigte.  Die 
Technik  der  Biskuitplastik  war  bis  zur  Nachbildung  von  Thorwaldsens  Hebe 
in  Originalgrösse  getrieben  worden.  Diese  Zeit  bedeutet  mehr  eine  Epoche  der 
Ausbreitung  durch  Eroberung  des  Weltmarktes,  als  eine  Periode  des  künst- 
lerischen Aufschwunges,  welchem  erst  der  Boden  geebnet  werden  sollte  durch 
Schaffung  der  gediegenen  technischen  wie  kommerziellen  Basis.  Es  handelte 
sich  ja  immer  um  eine  „Fabrikation“  und  nicht  um  ein  kunstgewerbliches 
Gebiet,  auf  dem  rein  persönliche  Leistungen  ausschlaggebend  waren.  Dass  es 
auch  hier  immer  wieder  starke  künstlerische  Persönlichkeiten  waren,  welche 
das  Erreichen  höherer  Zwecke  möglich  machten,  beweist  ja  die 
Geschichte  dieser  Fabrik;  aber  es  bedurfte  der  gediegenen  Schulung  von 
Hilfskräften  und  der  Ausdehnung  und  Vollkommenheit  grosser  Einrichtungen, 
damit  künstlerischen  Impulsen  mit  Erfolg  nachgegeben  werden  konnte. 

Mit  dem  Austritt  und  Tode  der  Gründer  und  dem  Eingreifen  der  zwei 
im  Auslande  herangebildeten  Söhne  J.  H.  Bings,  Ludwig  und  Harald  Bing, 
begann  1880  ein  Umschwung  in  der  Leitung  der  Fabrik,  welcher  sich  wieder 
auf  einer  Ausstellung,  der  nordischen  vom  Jahre  1888  (in  Kopenhagen), 
besonders  auffallend  zu  erkennen  gab.  Und  diese  gründliche  Wandlung 
bedeutete  gleichzeitig  das  Betreten  jener  Bahnen,  welche  das  dänische 
Porzellan  zu  einer  spezifisch  modernen  und  eigenartigen  Qualität  führten. 
Der  Künstler,  welchem  dies  zu  verdanken  ist,  heisst  Pietro  Krohn.  Er  ver- 
einigte in  fester  Hand  den  Einfluss  auf  Form  und  Farbe,  führte  die  Bemalung 
unter  der  Glasur  wieder  ein,  welche  durch  Weichheit  und  Schmelz  sich 
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auszeichnet  und  vielmehr  eine  natür- 
liche Beschaffenheit  als  eine  nach- 
träglich aufgebrachte  Dekoration  der 
Gegenstände  zu  bilden  scheint.  Ein 
feiner,  auf  japanische  Einflüsse  weisen- 
der Naturalismus  befreite  die  Formen- 
gebungvon  dem  Nachahmungstrieb  der 
Verfechter  historischer  Stilgattungen. 
So  gewann  das  dänische  Porzellan 
schon  in  einer  Zeit  Selbständigkeit  und 
Freiheit,  in  der  man  bei  uns  noch  voll- 
ständig am  Hergebrachten  klebte  und 
man  muss  ihm  mit  Recht  eine  Rolle 
in  dem  siegreichen  Kampfe  zuweisen, 
der  eine  so  grosse  Umwälzung  des 
Geschmackes  herbeiführte,  wie  wir  sie 
heute  fühlen.  Wir  bringen  Abbildungen 
von  einigen  Stücken,  welche  als  die 
ersten  Zeugnis  vom  neuen  Kurse 
ablegten  und  stellen  daneben  wieder 
Beispiele  aus  jüngster  Zeit.  Die  Epoche 
bis  zur  letzten  Pariser  Weltausstellung 
1900  war  ausgefüllt  durch  eine  Aus- 
breitung nach  jener  Richtung,  welche  am 
Kontinente  noch  immer  für  modernes 
dänisches  Porzellan  als  die  charakte- 
ristischegilt. Der  Einfluss  künstlerischen 
Geschmackes  ist  nunmehr  viel  weit- 
gehender als  in  früheren  Zeiten. 

Von  der  Erzeugung  der  Gebrauchsware  fast  ganz  getrennt,  hat  sich 
eine  Reihe  von  künstlerischen  Kräften  herangebildet,  denen  ein  direkter  Ein- 
fluss eingeräumt  wurde.  Nun  handelt  es  sich  nicht  mehr  um  „Dekorierung“ 
vorhandener  Formen,  sondern  um  Schaffung  von  Arbeiten  persönlicher 
Eigenart.  Die  Damen  E.  Hegermann-Lindencrone,  J.  Garde,  J.  Plockross, 
E.  Drewes,  Hahn  Jensen,  die  Herren  S.  Hammersh0i,  A.  Locher,  S.  Wagner, 
H.  Kofoed,  E.  Petersen,  M.  Reesen-Stenstrup,  welche  heute  den  künstleri- 
schen Stab  der  Firma  ausmachen,  haben  das  Verdienst,  innerhalb  der  durch 
Technik  und  Material  gegebenen  Grenzen  eine  grosse  Mannigfaltigkeit  der 
persönlichen  Behandlungsweise  erreicht  zu  haben. 

Nun  haben  sie  auch  unter  neuer  Leitung  neue  Wege  eingeschlagen. 
Inzwischen  erfolgte  der  Übergang  des  Betriebes  der  Fabrik  an  eine  Aktien- 
gesellschaft unter  der  Direktion  Harald  Bings  und  unter  Schaffung  eines 
mehrgliedrigen  Direktionsrates,  die  Berufung  Krohns  zum  Direktor  des 
Kopenhagener  Kunstindustriemuseums.  Ein  neuer  künstlerischer  Kurs 
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kam  durch  Heran- 
ziehung des  Malers 
J.  P.  Willumsen  zur 
Geltung.  Seiner  Leitung 
verdankt  die  Fabrik  das 
glänzende  Auftreten  in 
Paris  igoo,  durch  wel- 
ches ein  sichtbarer  Um- 
schwung in  den  Bestre- 
bungen Bing  & Gr0n- 
dahls  eintrat,  die  in  der 
letzten  Zeit  in  einen  zu 
grossen  Parallelismus 
mit  jenen  der  könig- 
lichen Fabrik  geraten 
waren.  Die  scharf  aus- 
geprägte Eigenart 
Willumsens  wirkte  der- 
art belebend  auf  seine 
zahlreichen  Mitarbeiter, 
dass  auf  der  ganzen 
Linie  eine  fühlbare  Ab- 
lenkung in  ein  mehr 
prononziertes  und  cha- 
rakteristisches Fahr- 
wasser sichtbar  wird. 

Wenn  auch  der  künst- 
lerische Leiter  nichts 
selbst  ganz  durchführt,  so  fühlt  man  seinen  Einfluss  doch  überall  und  stark. 

Die  glatte  gefällige  Art  der  Formgebung  und  oft  allzu  zarte  Tongebung 
der  letzten  Zeit  macht  nun  einer  mehr  kräftigen  und  männlichen  Ausdrucks- 
weise Platz,  die  allerdings  bisher  fast  nur  durch  Abbildungen  bei  uns  bekannt 
wurde.  Die  besten  und  schönsten  Stücke  besitzen  auch  bereits  einen  ansehn- 
lichen materiellen  Wert,  der  ihre  Verbreitung  erschwert.  Man  ist  bei  uns 
noch  nicht  daran  gewöhnt,  für  Porzellan  so  hohe  Preise  zu  bezahlen,  wie  es 
Paris  und  London  tun;  man  findet  es  noch  immer  nicht  für  tunlich,  eine 
moderne  Keramik  neben  die  Arbeiten  der  dekorativen  Plastik  und  der 
Malerei  in  grosse  Kunstsammlungen  einzureihen.  Doch  stehen  zweifellos 
die  Arbeiten  Bing  & Gr0ndahls,  welche  in  Paris  zu  sehen  waren,  schon  so 
hoch,  dass  sie  eine  grössere  Würdigung  verdienen. 

Der  dilettantische  Zug,  der  den  zahllosen  Nachahmungen  und  auch 
manchmal  der  echten  Marktware  anhaftet,  welche  jetzt  als  „dänisches  Por- 
zellan“ überall  gezeigt  werden,  ist  ihnen  gänzlich  fern  und  es  wäre  sehr  zu 
wünschen,  dass  mehr  von  den  guten  Stücken  nach  Österreich  wandert,  wie 
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bisher.  Sie  werden  fördernd  wirken,  beweisen  sie  doch,  welch  vornehmer 
Schmuck  des  Innenraumes  durch  künstlerische  Behandlung  des  Porzellans 
gewonnen  werden  kann,  wenn  strenge  Selbstzucht,  ernstes  künstlerisches 
Wollen  durch  technische  und  materielle  Hilfsmittel  in  kluger  Weise 
gefördert  werden. 

Sie  zeigen  die  schönen  Resultate,  welche  erzielt  werden  können,  wenn 
künstlerische  Ideen  sich  auf  einem  Boden  entwickeln,  auf  dem  eine  fort- 
geschrittene Technik  die  Schwierigkeiten  der  Ausführung  sehr  hoch- 
gespannter Forderungen  überwinden  gelernt  hat  und  die  Freiheit  der  Ent- 
faltung nicht  durch  traditionelle  Bedenken  oder  den  Mangel  an  materieller 
Hilfe  gehemmt  wird.  Nur  dort  kann  eine  solche  Stufe  der  Vollkommenheit 
erreicht  werden,  wie  sie  das  Bing’sche  Porzellan  repräsentiert,  wo  das  Gute 
dem  Besseren  bereitwillig  Platz  macht  und  wo  die  vorhandenen  Kräfte  aufs 
höchste  angespannt  und  aufs  vollkommenste  zur  Geltung  gebracht  werden. 

KERAMISCHER  WANDSCHMUCK  UND  DE- 
KORIERTE MÖBEL  VON  W.  J.  NEATBY  S* 
VON  P.  G.  KONODY-LONDON 


N Frascatis  Restaurant  - — einst  der  Rendez- 
vous-Platz der  Modewelt  Londons,  aber  heute 
längst  von  moderneren  und  luxuriöseren 
Lokalen  überholt  — ist  im  ersten  Stocke  ein 
merkwürdig  konstruierter,  unregelmässiger 
Raum,  der  als  Versammlungsort  und  Bankett- 
saal mehrerer  Freimaurerlogen  benützt  wird 
und  eigens  für  diesen  Zweck  reserviert  ist.  An 
einem  Ende  des  Saales,  nicht  in  der  Mitte,  ist 
die  Decke  kuppelförmig  ausgebaucht.  Die 
Wände  sind  durch  Pilaster  in  Felder  von  ver- 
schiedener Grösse  geteilt,  die  nach  oben  ihren  Abschluss  in  Flachbogen 
finden,  während  sie  ungefähr  zwei  Meter  vom  Boden  durch  einen  um  den 
ganzen  Raum  gezogenen  Holzstreifen  auch  unten  von  der  flachen  Mauer 
getrennt  sind. 

Die  Hohlfläche  der  Kuppel  und  die  Wände  sind  mit  farbenglühenden 
Freskomalereien,  allegorischen  und  symbolischen  Anspielungen  auf  das 
Freimaurertum  versehen.  So  zeigt  die  Kuppel,  den  vier  Weltrichtungen 
entsprechend,  in  vier  edlen  Frauengestalten,  deren  Teint  und  Haarfarbe  die 
klimatischen  Unterschiede  spiegelt,  den  Geist  des  Freimaurertums  in  seiner 
ganzen  Tragweite  über  die  bewohnte  Erde.  Die  Figuren  stehen  auf  gewellten 
Linien,  welche  den  Rand  der  Kuppel  rahmenförmig  umziehen  und,  wie 
schon  in  der  alten  ägyptischen  Zeichensprache,  den  Fluss  des  Lebens  vor- 
stellen. Die  weiss  gekleideten  Gestalten  sind  mit  Schildern  versehen,  auf 
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denen  die  Symbole  der  Hauptlogen  des  Nordens,  Südens,  Westens  und 
Ostens  abgebildet  sind. 

Auf  den  grossen,  bogenförmig  abgeschlossenen  Hauptfeldern  der 
Wände  (die  vierte  Wand  ist  mit  Fenstern  versehen,  welche  keinen  Raum 
für  grosse  Flächen  lassen)  ist  die  Freimaurerei  als  Zähmerin  der  niedrigen 
menschlichen  Leidenschaften  dargestellt.  Diese  drei  dekorativen  Gemälde, 
in  flachen  Tönen  ausgeführt,  sind  fast  geometrisch  in  der  konventionellen 
Symmetrie  der  Anordnung.  Byzantinisch-hierarchisch  thront  in  der  Mitte 
eine  majestätische  Frauenfigur.  An  die  Ketten,  welche  von  beiden  Händen 
in  regelmässigen  Kurven  auslaufen,  sind  in  einem  Panneau  zwei  Leoparden, 
im  zweiten  zwei  riesige  Schlangen  und  im  dritten  zwei  Pfauen  gefesselt. 

So  bändigt  der  Geist,  das  Prinzip 
des  Freimaurertums,  die  durch  die 
drei  Tierarten  symbolisierten  Leiden- 
schaften und  Laster:  brutale  Kraft  und 
Gewalt,  niedrige  Arglist  und  Tücke 
und  leeren  Dünkel,  Eitelkeit  und  Hoch- 
mut. Der  Raum,  der  durch  ein  paar 
ganz  unzulängliche,  schmale,  blei- 
gefasste Fenster  bei  Tag  elend  be- 
leuchtet ist,  hat  des  Abends,  wenn  die 
in  Gruppen  über  die  Decke  verteilten 
elektrischen  Glühlichter  in  heller  Pracht 
erglänzen,  eine  eigentümlich  festliche 
Stimmung,  wie  sie  für  einen  Frei- 
maurer-Versammlungsort kaum  besser 


,F alkenjagd“,KeramischerWandschmuck  in„Harrod’s 
Stores“  von  W.  J.  Neatby 


zu  denken  ist. 


Block-Mosaik  von  W.  J.  Neatby 


In  einer  der  Hauptstrassen  der  im  allgemeinen  nicht  durch  moderne 
architektonische  Prachtwerke  ausgezeichneten  Fabriks-  und  Handelsstadt 
Bristol,  berühmt  durch  Rauch,  Schmutz  und  ungewöhnlich  starken  Regen- 
fall, ward  vor  nicht  gar  langer  Zeit  ein  eigentümlicher  Bau  aufgeführt.  Dem 
ersten  Blicke  repräsentiert  sich  die  Fassade  wie  die  eines  reich  bemalten, 
temporären  Ausstellungsgebäudes.  Bei  näherer  Betrachtung  zeigt  sich  jedoch, 
dass  die  eigentümliche  Farbenwirkung  mit  Bemalung  im  direkten  Sinne  des 
Wortes  nichts  zu  tun  hat.  Und  Freskoschmuck  würde  auch  wahrlich  bei  einem 
derartigen  Klima  schlecht  angebracht  sein!  Man  denke  nur  an  die  kaum 
vierzig  Jahre  alten  Wandgemälde  im  Innern  des  Londoner  Parlaments- 
gebäudes — und  das  Londoner  Klima  ist  keineswegs  ärger  als  das  Bristoler 
— welche  vor  kurzem  von  der  schützenden  Stoffhülle  befreit  wurden  und 
zum  allgemeinen  Entsetzen  sich  als  hoffnungslos  zerstört  erwiesen,  so  von 
der  Luft  und  Feuchtigkeit  zersetzt,  nachgedunkelt  und  abgebröckelt,  dass 
man  kaum  mehr  die  Sujets  erkennen  kann!  Auch  Mosaikdekoration  hat  sich 
für  Strassenanwendung  als  nutzlos  erwiesen.  Die  dem  Wetter  ausgesetzten 
Mosaikbilder  an  der  Fassade  der  gleichfalls  nicht  sehr  alten  St.  James’  Hall 
in  London,  welche  demnächst  den  Hausabträgern  in  die  Hände  fallen  wird, 
sind  heute  nichts  als  formlose,  unerkennbare  schwarze  Streifen!  Die  Fassade 
des  Bristoler  Baues,  der  Druckerei  des  Mr.  Edward  Evans,  besteht  von  der 
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Keramischer  Wandschmuck  im  „King’s  Smoking  Cafe“,  Birmingham,  von  W.  J.  Neatby 


Grundlage  bis  zum  Dache  aus  polychromer  Keramik.  Der  rein  architek- 
tonische Schmuck  beschränkt  sich  auf  zwei  säulengestützte  Ziertürmchen 
mit  Metallkuppeln  zu  beiden  Seiten  des  pyramidal  geformten  Aufsatzes 
über  dem  letzten  Stockwerke.  Der  Bau  selbst  ist  aus  Blöcken  von 
emaillierter  Terrakotta  mit  matter  Oberfläche  ausgeführt,  während  der 
ornamentale  und  figurale  Schmuck,  der  Fries  über  dem  Erdgeschoss, 
der  Engel  im  Zwickel  zwischen  den  beiden  Fenstern  des  ersten  Stockes, 
die  Gestalten  von  Gutenberg  und  W.  Morris,  dem  Vater  der  Buch- 
druckerkunst und  dem  kühnen  Neuerer,  der  das  Handwerk  wieder  zur 
Kunst  machte,  und  die  allegorische  Figur  der  „Wahrheit“  mit  Spiegel 
und  Lampe  aus  glasierten  Ziegeln  hergestellt  sind.  Die  Farbenwirkung 
wird  noch  durch  das  glühende  Email  der  Felder  des  Eingangsgitters  und 
durch  andere  Details  erhöht. 

Es  wäre  eine  lächerliche  Übertreibung,  die  Fassade  der  Everard’schen 
Druckerei  als  tadelloses  Kunstwerk  zu  preisen.  Aber  die  Fehler  liegen 
grösstenteils  in  den  unüberwindbaren  Schwierigkeiten,  die  das  ungewohnte 
Material  der  architektonischen  Behandlung  entgegensetzt,  und  die  Vorzüge, 
welche  die  Wahl  des  Materiales  mit  sich  führt,  sind  so  augenfällig,  dass  der 
Bau  als  kühnes  Experiment,  als  erster  Schritt  in  einer  Richtung,  welche  voll 
Versprechen  für  zukünftige  Entwicklung  ist,  fast  als  epochemachend 
bezeichnet  werden  kann.  Es  beweist  die  Möglichkeit,  das  Strassenbild  der 
sonst  so  düster  grauen  englischen  Manufakturstädte  freundlicher  und  farben- 
froher zu  gestalten,  und  zwar  nicht  temporär,  durch  Methoden,  die  dem 
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Witterungseinflusse  nicht  lange  Wider- 
stand leisten  könnten,  sondern  dauernd. 
Der  Regen,  welcher  bei  den  in  Eng- 
land so  beliebten  Rohziegelbauten  nur 
den  Russ  und  Schmutz  tiefer  in  die 
Poren  des  Backsteins  treibt,  hat  hier  die 
entgegengesetzte  Wirkung  und  hilft  die 
Fassade  in  der  ursprünglichen  Rein- 
heit und  Frische  zu  erhalten.  Die  ein- 
gebrannten Farben  sind  permanent  und 
unverwüstlich,  die  glatte  Oberfläche 
stösst  den  Schmutz  ab  und  jeder  Regen- 
guss wirkt  als  weiteres  Reinigungs- 
mittel. Und  wenn  der  Entwurf  an 
architektonischer  Gliederung  und  figu- 
ralem  Schmucke  vieles  zu  wünschen 
übrig  lässt,  zeugt  doch  die  Farben- 
wirkung von  famosem  künstlerischem 
Geschmack  und  macht  das  Gebäude 
entschieden  bemerkenswert  inmitten 
der  düsteren,  schablonenmässigen 
und  geradezu  deprimierenden  Bauten, 
von  denen  die  Everard’sche  Druckerei  umgeben  ist. 

* 

* 

Unter  den  Riesen-,, Stores“  Londons,  jenen  aus  Amerika  stammenden, 
ungemein  praktisch  eingerichteten  Verkaufslokalen,  welche  alle  Notwendig- 
keiten und  Luxussachen  des  Lebens  versorgen,  von  der  Hauseinrichtung  bis 
zum  Bedarf  der  Küche  und  des  Kellers,  Fahrgelegenheiten,  Kleidungsstücke, 
Dienstboten  und  alles  Sonstige,  was  für  Geld  zu  erkaufen  ist,  steht  heute 
„Harrod’s  Stores“  obenan,  was  Grösse,  Vornehmheit,  schöne  Ausstattung 
und  Qualität  der  Waren  betrifft.  Im  Zentrum  und  in  der  Hauptstrasse  des  in 
stetem  Aufschwung  begriffenen  eleganten  Stadtteiles  South  Kensington 
gelegen,  musste  das  Lokal 
in  den  letzten  Jahren  mehr 
und  mehr  ausgedehnt  wer- 
den und  ist  jetzt  in  seiner 
ganzen  ungeheuren  Länge 
mit  einer  Prachtfassade  ver- 
sehen worden,  die  zu  den 
Sehenswürdigkeiten  Lon- 
dons zählt. 

Das  Zentrum  dieses 
Labyrinthes  von  ineinander- 
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führenden  Abteilungen  bildet  eine  glas- 
gedeckte Markthalle  für  den  Verkauf 
von  Fleisch,  Geflügel  und  Wildbret, 
ein  merkwürdiger  Raum,  dessen  An- 
lage im  Unterbau  sich  am  besten  mit 
einer  dreischifligen  Kirche  vergleichen 
lässt,  während  der  Oberbau  an  das 
gewölbte  Glasdach  des  berühmten 
Palmenhauses  in  Kew  Gardens  er- 
innert. Die  von  viereckigen  Pfeilern 
gestützte  Decke  wölbt  sich  in  mehreren 
Ansätzen  über  das  „Mittelschiff“, 
während  in  den  „Seitenschiffen“  den 
Mauern  entlang  auf  breiten  Marmor- 
tischen die  Waren  aufgeschichtet 
liegen.  Der  Fussboden  ist  in  einem 
hübschen  Muster  von  grossen  weissen 
und  kleinen  schwarzen  Marmorfliesen 
ausgelegt  und  die  Wände,  die  Wölbung 
unter  der  Glaskuppel,  die  Decke  der 
Seitenschiffe,  kurz  alles,  was  nicht 
Marmor  oder  Glas  ist,  mit  glasierten 
Töpferziegeln  verkleidet.  Der  Raum 
ist  luftig,  hoch,  rein,  prächtig  in  der 
Farbenstimmung  und  sieht  eher  wie  eine  Ausstellungshalle,  als  wie  eine 
Markthalle  aus.  Die  Pfeiler  sind  weiss  und  mosaikartig  mit  dünnen,  licht- 
gelben Bändern  durchzogen.  Die  darauf  ruhenden  Grundlagen  des  Glas- 
domes steigen  zuerst  senkrecht  auf,  wölben  sich  aber  dann  oben  nach 
einwärts.  Auf  der  geraden  Fläche  befinden  sich  zwanzig  kreisförmige 
Glasurziegel-Bilder  mit  Jagd-  und  Hirtenszenen.  Der  Reihe  nach,  an  der 
Wand  links  vom  Eingang  angefangen,  ist  zuerst  ein  Gänsemädchen,  dann 

von  drei  Falkenjagdbildern 
(hier  reproduziert).  Die 
nächsten  Medaillons 
enthalten  einen  rad- 
schlagenden Truthahn 
und  ein  Mädchen  mit 
einem  Truthahn.  Dann 
kommt  wieder  eine 
Serie  von  drei  Eber- 
jagdbildern: laufende 
Hunde,  der  Eber  und 
der  Jäger  mit  dem  stoss- 
bereiten  Spiess.  Die 


eine  Schar  Gänse,  dann  kommt  eine  Serie 


Türverglasung  von  W.  J.  Neatby 
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nächsten  Felder  zeigen  einen  Ziegenhirten 
und  weidende  Ziegen;  dann  wieder  eine 
Serie  von  Schütze,  Hund  und  flatternden 
Wildenten.  Die  letzten  fünf  Kreise  enthalten 
einen  Hirten,  Schafe,  einen  Hirsch,  einen 
Speermann  und  ein  Reh.  Die  Kreise  sind 
durch  parallele  Streifen  von  stilisierten 
Wellen  mit  Fischen  verbunden,  darüber 
stilisierte  Bäume  und  symmetrisch  angeord- 
nete Fasanenpaare.  An  den  Längswänden 
sind  kleinere  Felder,  welche  in  regelmässigen 
Abständen  eine  Anzahl  von  Vögeln  mit 
farbenprächtigem  Gefieder  wiederholen,  so 
dass  die  Dekoration  des  Raumes  eine  Art 
idealisierten  Katalog  der  zum  Verkauf 
gebotenen  Nahrungsmittel  bildet. 

Durch  die  stark  betonte  Quadratur  der 
Glasurziegel  ist  das  Wesen  des  Materials 
bestätigt  und  die  eigentümliche,  diesem 
Material  eben  angemessene  Behandlungs- 
weise gerechtfertigt.  Die  Farbe  tönt  sich  in 
Silberner  Kerzenleuchter  von  W.  J.  Neatby  dem  Bilderkranze  von  den  tiefblaugrünen 

Tönen  des  Wassers  nach  oben  bis  ins  reine 
Weiss  ab,  wie  denn  überhaupt  der  ganze  Raum  so  licht  als  möglich  gehalten 
ist.  Die  von  oben  einströmende  Lichtmasse  wird  von  den  Wanden,  demFuss- 
boden  und  den  Marmortischen  reflektiert,  so  dass  die  Schatten  der  tiefsten 
Winkel  aufgelöst  werden.  Dabei  ist  so  gut  für  Ventilation  und  Kühle  gesorgt, 
dass  der  Raum  in  den  heissesten  Sommertagen  ein  angenehmer  Aufenthalts- 
ort ist,  ohne  irgend  welche  Spur  der  sonst  in  derartigen  Lokalen  so  widrigen 
Gerüche.  Architektonisch  sowie  dekorativ  ist  diese  Halle  in  Harrod’s  Stores 
ein  Triumph  originellen  modernen  Stiles  und  praktischer  Anwendung 
gesunder  Prinzipien, 

* * 

* 

Der  Freimaurersaal  bei  Frascati,  die  Everard’sche  Druckerei  und  die 
keramische  Halle  bei  Harrod  sind  bei  aller  Verschiedenheit  die  Arbeiten 
eines  und  desselben  Künstlers.  W.  J.  Neatby  ist  von  wahrlich  verblüffender 
Vielseitigkeit.  Es  gibt  buchstäblich  kaum  einen  Zweig  künstlerischer  Tätig- 
keit, in  dem  er  sich  nicht  versucht  hätte:  Malerei,  Bildhauerei,  Töpferei, 
Metallarbeiten,  Architektur,  Möbel,  Glasmalerei  und  Flachornamentik. 
Und  dabei  hat  er  zu  keiner  Zeit  seines  Lebens  irgend  welchen  künstlerischen 
Unterricht  genossen!  Was  einem  solchen  am  nächsten  kam,  war  seine  sechs- 
jährige Lehrzeit  bei  einem  Architekten  in  der  Provinz,  die  er  als  unreifer, 
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fünfzehnjähriger  Bursche  antrat  und  grösstenteils 
mit  Routinearbeit  im  Bureau  verbrachte.  Sowohl 
während  dieser  sechs  Mühejahre,  als  auch  während 
der  folgenden  zwei  Jahre,  in  denen  er  selbständig 
als  Architekt  und  Ingenieur  von  Eisenkonstruktionen 
tätig  war,  brachten  ihn  wenig  oder  gar  nicht  mit 
dekorativen  Aufgaben  in  Berührung.  Was  ihm  aber 
trotzdem  für  die  Zukunft  von  grossem  Nutzen 
wurde,  war  die  gründliche  Kenntnis  der  architek- 
tonischen und  konstruktiven  Grundregeln,  welche 
ihm  später  beim  Entwerfen  von  Möbeln  und  bei 
der  Innendekoration  von  Räumen  zugute  kam. 

In  seinem  dreiundzwanzigsten  Lebensjahre 
entschloss  sich  Neatby,  das  Baufach  aufzugeben 
und  in  die  Kunsttöpferei  von  Leeds  als  Zeichner 
und  keramischer  Maler  einzutreten,  und  seit  dieser 
Zeit  beschäftigt  er  sich  mit  Vorliebe  mit  den 
interessanten  Problemen  dekorativen  keramischen 
Schmuckes. 

Von  Leeds  kam  er  nach  London,  wo  er  jahre- 
lang als  Leiter  der  architektonischen  Abteilung 
und  der  Abteilung  für  Wandschmuck  in  der  be- 
rühmten Doulton’schen  Fabrik  tätig  war.  Hier  hatte 
er  reichliche  Gelegenheit  zu  Experimenten  jeglicher 
Art,  bei  denen  ihm  seine  grossen  technischen 
Kenntnisse  zunutze  kamen;  denn  er  befasste  sich 
nicht  nur  mit  Entwürfen  für  dekorierte  Kaminver- 
kleidungen, keramische  Wandbilder  und  Ähnliches,  sondern  griff  auch  als 
praktischer  Arbeiter  ein,  erfand  neue  Methoden,  deren  Wert  er  selbst 
beweisen  konnte,  ohne  auf  die  Hülfe  der  mehr  oder  weniger  schablonen- 
haften, mechanischen  Arbeit  des  handwerksmässigen  Töpfers  angewiesen 
zu  sein.  Die  Chemie  der  Farben  war  ihm  als  Studium  ebenso  wichtig,  wie 
die  Feuerungsprozesse  und  bald  wusste  er  den  schwierigsten  Aufgaben 
gerecht  zu  werden. 

Im  allgemeinen  zieht  Neatby  es  vor,  bei  Auskleidung  mit  glasierten 
Backsteinen  die  Zusammensetzungslinien  scharf  zu  markieren,  so  dass  die 
Bilder  in  regelmässige  Quadrate  zerschnitten  werden.  Dieser  Art  ist  der 
pompöse  Wandschmuck  eines  Kaffeehauses  in  Birmingham  — ,,The  King’s 
Smoking  Cafe“  — wo  auf  einer  mit  grünen  Glasurziegeln  verkleideten  Wand 
in  mattem,  pergamentartigem  Email  ein  symmetrischer  Zug  von  Herolden 
erscheint,  während  oben  in  den  Zwischenräumen  in  Halbkreisen  ein  Schloss 
in  dickem  Impasto  mit  Vergoldung  gemalt  ist. 

Dann  wieder  hat  er  andere  Methoden,  wie  zum  Beispiel  sein  ,,Intaglio 
Parian  Enamel“,  bei  welchem  er  das  Bild  auf  die  ungebrannte  Oberfläche 
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einer  grossen  Platte  malt,  dann  der  leichteren  Feuerung  wegen  die  Platte 
den  Konturen  der  Zeichnung  gemäss  in  unregelmässige  Stücke  schneidet, 
welche  wieder  zusammengesetzt  werden,  nachdem  die  Farben  eingebrannt 
sind.  Eine  andere  Methode  wieder  ist  sein  „Tempera  Impasto“,  meistens  in 
reichen  Farben  mit  Gold  und  Silber  dick  aufgetragen  und  nicht  gefeuert, 
womit  er  eine  eigentümlich  reizvolle,  den  alten  Gessoarbeiten  ähnliche 
Wirkung  erzielt.  Wieder  andere  Arbeiten  sind  in  einer  Art  Töpferei-Mosaik 
ausgeführt. 

Doch  beschränkt  sich  Neatby’s  keramische  Kunst  nicht  auf  Flacharbeiten. 
Er  ist  ebenso  Bildhauer,  als  Maler.  Zahlreich  sind  seine  Arbeiten  in 
gebrannter  und  glasierter  Terrakotta,  in  „Carrara- Ware“,  das  heisst  Terra- 
kotta mit  eierschalenartiger  Oberfläche:  Karyatiden,  Freifiguren,  orna- 
mentale und  figurale  Reliefs.  So  hat  er  die  Zwickel  zwischen  den  Bogen  in 
der  Manchester-Kunstschule  mit  Relieffiguren  von  Engeln  mit  ausgebreiteten 
Flügeln  gefüllt,  die  als  Raumkomposition  kaum  übertroffen  werden  können. 
Die  hier  reproduzierte  Lampenträgerin  ist  lebensgross  in  brauner  Terra- 
kotta ausgeführt  und  bemalt.  So  ist  die  Innenseite  des  Schulternüberwurfes 
tiefrot,  während  das  Halsband,  die  Spange  und  das  Ornament  des  Kleides 
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in  dickem  Gold- 
und  Silberemail 
aufgesetzt  sind. 

Der  Reflektor  ist 
aus  gehämmertem 
und  vergoldetem 
Metall. 

Selbst  heute,  wo 
Neatby  die  Doul- 
ton’sche  Töpferei 
schon  längst  ver- 
lassen hat,  ist  er 
noch  in  reger  Ver- 
bindung mit  der 
Fabrik,  in  welcher 
er  so  viele  inter- 
essante und  schöne 
Arbeitenhergesteilt 
hat,  nur  steht  er 
heute  zu  ihr  eher  im 
Verhältnisse  eines 
Auftraggebers,  der 
die  ihm  anver- 
trauten und  von 
ihm  entworfenen 
dekorativen  Ar- 
beiten bei  Doulton 
ausführen  lässt. 

Seit  Neatby  sich 
selbständig  ge- 
macht, hat  sich  sein 
Wirkungskreis  be- 
deutend aUSge-  Tur  ln  W‘  Neatby’s  Atelier 

dehnt,  speziell  auf 

dem  Gebiete  der  Innendekoration  und  Möbelkunst.  Wodurch  sich  Neatby’s 
Holzmöbel  besonders  auszeichnen,  ist  die  strenge  stilgerechte  Einfachheit 
der  Konstruktion. 

Seine  Schränke,  Tische,  Bänke  und  Schreibtische  sind  vor  allem 
Nutzgegenstände,  die  auf  den  ersten  Blick  nur  den  Eindruck  solider  Festig- 
keit machen,  da  sich  der  Künstler  an  die  notwendigsten,  geraden  Kon- 
struktionslinien hält,  welche  durch  keinerlei  dekorative  Motive  geschwächt 
werden.  Wenn  aber  der  Grundbau  des  Möbelstückes  massiv  und  wuchtig 
fertig  steht,  tut  Neatby  seinem  äusserst  feinen  Geschmacke  keinen  Zwang 
mehr  an.  Dass  der  Dekor  auf  verhältnismässig  kleine  Partien  beschränkt 
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ist,  deutet  hier  keineswegs  auf  Ideenmangel, 
sondern  auf  ein  inniges  Verständnis  des 
Wertes  der  Zurückhaltung.  Gerade  die  ein- 
facheUmgebung,  die  grossen,  leeren  Flächen 
verhelfen  dem  Detail  zur  grösstmöglichen 
Wirkungsfähigkeit.  Wie  prächtig  wirkt  zum 
Beispiel  das  kleine  Landschaftspanneau  im 
oberen  Felde  seiner  Ateliertür.  Tür  und 
Rahmen  sind  weiss  und  von  äusserst  ein- 
facher Gliederung,  und  die  kleine  Land- 
schaft mit  ihren  Silberkonturen  und  präch- 
tigen Farben  blitzt  juwelenartig  hervor. 
Ebenso  ist  die  Verzierung  des  Brief- 
schrankes auf  zwei  gemalte  Figürchen  im 
oberen  Teile  der  Türflügel  beschränkt.  Der 
breite  Doppelschrank  hat  nur  vier  durch- 
brochene Stahlbänder,  mit  blauem  Leder 
unterlegt,  und  ein  geschnitztes  und  ge- 
schmackvoll bemaltes  Kranzgesims.  Der 
Schreibschrank  aus  braunem  Eichenholz 
hat  als  einzige  Zier  die  reich  emaillierten 
Haspen. 

Häufig  sind  auch  Neatby’s  Möbel  in 
allen  möglichen  Farben  — blau,  grün  oder 
selbst  violett  gebeizt  und  stellenweise  mit 
verschiedenfarbigen  Zierhölzern  eingelegt. 
Stets  aber  bleibt  die  Konstruktion  die 
Hauptsache,  während  die  Dekoration  als 
eine  dem  Auge  gefällige,  aber  dem  Wesen 
nach  überflüssige  Zutat  behandelt  ist.  Es 
ist  eben  der  Architekt,  der  das  Hauptwort 
spricht,  und  dieser  besteht  auf  geraden  Linien  und  Standfestigkeit. 

Neatby  als  Maler  ist  von  dem  Kunstgewerbler  Neatby  nicht  zu  trennen. 
Er  sieht  die  tote  Natur  und  die  Erscheinungen  der  Lebewelt  durch  eine 
stilisierende  Brille,  die  alle  Farben  und  Formen  sofort  in  Dekorationsmotive 
umsetzt.  Eine  impressionistische  Skizze  von  seinem  Pinsel  wäre  undenkbar: 
sie  gehört  einem  anderen  Auge  und  einer  anderen  Geistesrichtung  an.  Wie 
er  es  in  einem  Privatgespräche  hat  verlauten  lassen,  versteht  er  überhaupt 
nicht  den  Kunstwert  der  Impression!  Es  ist  dies  geradezu  ein  Mangel,  ein 
unentwickelter  Sinn,  der  ihm  jedoch  bei  der  sich  in  festen  Schranken 
bewegenden  Richtung  seiner  Kunst  gut  zu  statten  kommt. 

Neatby’s  Tür-  und  Fensterverglasungen  sind  durch  die  geschickte  Anwen- 
dung farblosen  Glases  verschiedener  Struktur  und  Qualität  bemerkens- 
wert, womit  er  ganz  eigenartige,  zarte  Effekte  erzielt.  Was  er  an  farbigem 
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Glas  verwendet,  ist  meistens  in 
blassen,  zarten  Tönen  gehalten; 
kräftige  Farben  sind  nur  in  sehr 
seltenen  Fällen  zugefügt,  wie  bei 
den  humorvollen  Köpfen  der  Ver- 
glasung der  schmalen  Teilungs- 
wände, welche  im  , .Kings  Smoking 
Cafe“  in  Birmingham  den  Raum 
der  Länge  nach  in  kleine  Verschlage 
teilen,  so  dass  die  Gäste  an  jedem 
einzelnen  Tisch  in  einer  Art  Privat- 
zimmer sitzen. 

Wenn  Neatby  in  seinen  Glas- 
arbeiten die  zartesten  Farben  und 
selbst  absolute  Farblosigkeit  vor- 
zieht, schwelgt  er  in  seinen  Metall- 
emails in  den  reichsten,  saftigsten 
Tönen,  welche  die  Palette  des 
Schmelzes  bietet.  Es  ist  bemerkens- 
wert, dass  es  ihm  bei  dieser  unzu- 
verlässigen, so  vielen  Zufällen  aus- 
gesetzten Methode  nicht  um  genaue 
Formen,  überhaupt  nicht  um  Zeich- 
nung zu  tun  ist.  Er  lässt  die  Farben 
wie  zufällig  ineinander  fiiessen  und 
nur  als  Farben  selbst  direkt  wirken. 

In  dem  hier  reproduzierten  silbernen 
Kerzenleuchter  ist  das  Herz  der 
Rückwand  auf  diese  Weise  mit 
einer  Emailfläche  von  Bernstein- 
farbe, goldigem  Braun  und  allen 

dazwischen  liegenden  Nuancen  bedeckt.  Auf  dieselbe  Art  glasierten  die 
alt-japanischen  Töpfer  ihre  Steingutschalen  und  Teekannen.  Neatby  hat 
sich  in  letzter  Zeit  viel  mit  Nachahmungen  der  Keramik  des  feudalen  Japan 
beschäftigt  und  hat  Resultate  erzielt,  die  nicht  nur  das  archaische  Aussehen, 
sondern  auch  die  herrlichen  Farbenflüsse  dieser  Vorbilder  aufweisen. 

Überhaupt  hat  er  sich  bei  seinen  keramischen  Arbeiten  — und  diese 
bilden  doch  den  Hauptausdruck  seines  Talentes  — den  Osten  und  speziell 
Persien  als  Muster  vorgesetzt.  Die  zahlreichen  figuralen  Darstellungen 
scheinen  dieser  Behauptung  zu  widersprechen,  doch  ist  es  nur  recht  und 
billig,  zu  erklären,  dass  Neatby  hierin  nicht  seinem  eigenen  Geschmacke 
folgt,  sondern  sich  auf  die  beste  Weise  in  das  fügt,  was  von  ihm  verlangt 
und  erwartet  wird.  Sein  ganzes  Leben  lang  war  er  genötigt,  die  Kunst  als 
Geschäft  zu  betreiben,  lange  Zeit  als  Angestellter  in  keramischen  Fabriken, 
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wo  er  ohne  Wahl  den 
Vorschriften  folgen 
musste.  Überhaupt 
standen  ihm  gerade 
bei  seinen  Haupt- 
werken derartige 
Schwierigkeiten  im 
Wege,  dass  man  nur 
darüber  staunen  kann, 
dass  die  Resultate 
trotzdem  so  vortreff- 
lich sind.  Bei  Fras- 
cati musste  er  die 
grossen  Wandge- 
mälde in  einem 
Raume  ohne  Tages- 
licht ausführen.  Die 
enorm  umfangreiche 
Arbeit  in  Harro  ds 
Stores  musste  in  dem 
ganz  unzulänglichen 
Zeiträume  von  neun 
Wochen  entworfen 

Schreibschrank  von  W.  J.  Neatby 

und  ausgeführt  wer- 
den! Bei  dem 

Druckereibau  in  Bristol  hatte  er  den  unarchitektonischen  Ideen  des  Eigentü- 
mers Rechnung  zu  tragen.  Hoffentlich  wird  sich  bald  eine  Gelegenheit  bieten, 
welche  Neatby  in  die  Lage  versetzt,  seine  eigenen  Ideen  ungehindert  und 
unter  günstigeren  Umständen  auszudrücken.  Er  würde  sicherlich  nicht  die  Er- 
wartungen täuschen,  die  man  einer  solchen  Arbeit  entgegenbringen  kann. 


KLEINE  NACHRICHTEN  b» 

Ausstellungen  von  alt- wiener  Porzellan.  Wie  wir  bereits 

berichtet  haben,  wird  zu  Anfang  des  nächsten  Jahres  im  Österreichischen  Museum 
eine  Ausstellung  von  Alt-Wiener  Porzellan  stattfinden.  Ihr  voran  geht  zunächst  eine 
ähnliche  Veranstaltung  des  Kaiser  Franz  Joseph-Museums  für  Kunst  und  Gewerbe  in 
Troppau,  mit  welcher  die  Direktion  dieses  Institutes  einen  seit  längerer  Zeit  vorbereiteten 
Plan  verwirklicht.  Die  Ausstellung  in  Troppau  wird  bereits  am  15.  September  1.  J.  eröffnet 
werden  und  bis  Ende  Oktober  dauern.  Gemeinsam  verfolgen  beide  Ausstellungen,  die 
Wiener  sowohl  als  die  Troppauer,  das  Ziel,  einen  Überblick  über  die  geschichtliche 
und  künstlerische  Entwicklung  des  Alt-Wiener  Porzellans  seit  der  Gründung  der  Fabrik 
im  Jahre  1718  bis  zur  Auflösung  der  kaiserlichen  Porzellan-Manufaktur  im  Jahre  1864  zu 
geben.  Beide  Ausstellungen  werden  von  einem  ausführlichen  Katalog  begleitet  sein  und 
ein  von  den  beiden  Museen  gemeinsam  in  Aussicht  genommenes  reich  illustriertes  Werk 
soll  die  geschichtlichen  und  künstlerischen  Resultate  dieser  Ausstellungen  festhalten. 
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Moderner  schmuck. 

Als  Van  de  Velde  vor 
einigen  Jahren  einen  völlig  neuen 
Formenkreis  in  die  Schmuck- 
fabrikation einbezog,  hatte  man 
die  Empfindung,  dass  in  diesen 
Formen  zwar  deutliche  Annähe- 
rungsversuche an  den  Charakter 
der  modernen  Tracht  lägen,  dass 
aber  Anmut,  Grazie  und  Phantasie 
einen  sehr  geringen  Anteil  an 
der  Erfindung  dieser  neuen 
Schmuckgegenstände  hätten.  Es 
war  anzunehmen,  dass  nur  ein 
geringer  Prozentsatz  des  Publi- 
kums, und  unter  diesem  wieder 
der  weitaus  grössere  Teil  der- 
jenigen Menschen,  die  stets  auf 
der  Jagd  nach  Neuem  aus  sind,  als 
derjenigen,  die  mit  ästhetischen 
Erwägungen  an  die  Auswahl  eines 
Schmuckes  herantreten,  an  die- 
sen Erzeugnissen  Gefallen  finden 
wird.  Der  Anschluss  an  jene  Bil- 
dungsgesetze, die  seit  etwa  80 
Jahren  unsere  Tracht  beherr- 
schen, war  in  diesen  absonder- 
lichen Formen  tatsächlich  erreicht. 
Gleichzeitig  liess  sich  eine  ent- 
fernte Verwandtschaft  mit  Erzeug- 
nissen der  Goldschmiedekunst  um 
die  Mitte  des  Vorigen  jahrhunderts 
konstatieren.  Die  Schmuckarbei- 
ten der  Fünfziger -Jahre  waren 
aus  einem  von  stilistischen  Am- 
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bitionen  unberührten  Kunsthandwerk  hervorgegangen.  Der  Goldschmied  jener  Zeit  küm- 
merte sich  viel  mehr  um  den  Geschmack  seiner  Kunden  als  um  künstlerische  Vorbilder 
aus  früheren  Jahrhunderten.  Er  war  kunsthistorisch  vollkommen  ungebildet  und  trat 
mit  der  hohen  Kunst  nur  dann  in  engere  Berührung,  wenn  es  sich  um  exzeptionelle  und 
ganz  bedeutende  Aufträge  handelte.  Allerlei  Verschlingungen  von  Goldstäben  und  breit- 
flächige Umrahmungen  von  Edelsteinen  wurden  als  Busennadeln,  Broschen,  Ohr-  und 
Armringe,  Gürtelschliessen  u.  s.  w.  verarbeitet.  Diese  Dinge  schwanden  mit  dem  er- 
wachenden Interesse  für  alte  Kunst.  Niemand  bedauerte  ihren  Untergang,  denn 
Kunstwerke  waren  es  wahrhaftig  nicht.  Was  sie  aber  darstellten,  das  lässt  sich  als  ein 
Bestreben  nach  Modernität  bezeichnen,  dem  nur  eines  fehlt,  in  diesem  Falle  allerdings 
das  Wichtigste:  der  Hauch  künstlerischen  Lebens.  Diese  absolute  Geistlosigkeit  hinsicht- 
lich der  künstlerischen  Inspiration  ist  nun  bei  den  Gebilden  Van  de  Veldes,  wie  sie  in 
allen  grösseren  Städten  in  Verbindung  mit  Sezessionsausstellungen  und  dergleichen  auf- 
traten, nicht  mehr  zu  finden  gewesen.  Ein  gewisser  Grad  von  Erfindung,  von  künstlerischer 


* Moderner  Schmuck  von  Walter  Ortlieb.  16  farbige  Tafeln  nach  Originalentwürfen.  Verlagsanstalt 
Karl  Koch-Kraus,  Berlin. 
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Beherrschung  des  Stoffes  war 
vorhanden,  seine  Schmuckge- 
genstände waren  nicht  gänz- 
lich uninteressant,  aber  wahr- 
haft befriedigen  konnten  sie 
ebenfalls  nicht , und  zwar 
hauptsächlich  infolge  der  ein- 
gangs erwähnten  Mängel.  Sie 
waren  alles  eher  als  das  was 
man  „reizend“  nennt.  Da  wird 
nun  mancher  einwenden,  dass 
die  Ursache  dieses  abfälligen 
Urteils  viel  mehr  in  unserem 
Mangel  an  Verständnis  liege 
als  in  derQualität  jenerObjekte, 
denn  diese  passen  sich  tatsäch- 
lich der  modernen  Kleidung 
an,  und  das  sei  doch  ein  Vor- 
zug, der  sie  von  vornherein  als 
mustergiltig  erscheinen  lassen  muss.  So  ist  es  aber  nicht.  Die  Goldschmiedekunst  war 
stets  unter  allen  Kunstgewerben  das  höchststehende,  das  der  hohen  Kunst  am  nächsten 
verwandte.  Kein  Kunstgewerbler  schafft  mit  grösserer  Freiheit  und  Ungebundenheit  hin- 
sichtlich des  praktischen  Nutzens  und  der  Verwendbarkeit  seiner  Erzeugnisse  als  der 
Goldschmied.  Selbst  der  Architekt,  dessen  Beruf  doch  zu  den  akademischen  zählt,  ist 
gebundener  als  er.  Sein  Handwerk  bildet  die  Brücke  zur  hohen  Kunst.  Daher  sind  auch 
so  viele  Maler  der  italienischen  Renaissance  aus  Goldschmiedewerkstätten  hervor- 
gegangen. Das  Schneiderhandwerk  dagegen  zählt  zu  jenen  Gewerben , die  auf 
der  ersten  Stufe  der  Leiter  zur  hohen  Kunst  stehen.  Ein  grosser  Abstand  trennt 
unsere  Tracht  von  den  Erzeugnissen  der  hohen  Kunst.  Wenn  sich  also  der  Schmuck 
der  modernen  Kleidung  anpassen  will,  so  hat  er  prinzipiell  zwar  vollkommen  recht. 
Aber  er  hat  unrecht,  wenn  er  meint,  er  müsse  deshalb  auf  das  tiefe  Kunstniveau 
der  Kleidung  herabsteigen.  Er  soll  mit  der  Kleidung  harmonieren,  aber  zugleich 
der  hohen  Kunst  näher  stehen  als  irgend  ein  anderes  Erzeugnis  des  Kunstgewerbes. 
Unser  Schmuck  ist  kein  Applikationsschmuck,  wie  er  es  in  verschiedenen  anderen 
Geschichtsperioden  war,  er  ist  ein  Akzentschmuck.  Er  soll  in  nicht  allzu  aufdringlicher 
Weise,  aber  für  den  Wissenden  doch  deutlich  genug,  das  feinste  ästhetische  Empfinden 
des  Schmuckträgers  zum  Ausdrucke  bringen.  Der  demokratische  Charakter  der  Kleidung 
soll  durch  ihn  einen  leisen  aristokratischen  Beisatz  erhalten.  Das  ist  sein  Sinn,  sein  Zweck. 
Von  diesem  Gesichtspunkte  ausgehend  muss  zugegeben  werden,  dass  Ortliebs  Entwürfe 
im  Vergleiche  zu  denen  Van  de  Veldes  tatsächlich  einen  kleinen  Fortschritt  aufweisen. 
Sehen  wir  jedoch  von  dem  Endziele,  das  erreicht  werden  soll,  auf  diese  Kompositionen 
zurück,  dann  zeigt  sich,  dass  von  ihnen  bis  zur  Erreichung  dieses  Zieles  noch  ein  recht 
weiter  Weg  zurückzulegen  ist.  Folnesics 

Neue  Möglichkeiten  in  der  bildenden  kunst.* 

In  temperamentvoller  Weise  ergeht  sich  Hermann  Obrist,  der  Münchener  Bild- 
hauer und  unermüdliche  Vorkämpfer  der  neuen  Richtung,  in  allerlei  Betrachtungen 
über  Aufgaben  und  Werdegänge  in  der  modernen  Kunst  und  erweist  sich  in  der  Art,  wie 
er  an  die  verschiedensten  Probleme  herantritt,  als  warmblütiger  Verfechter  einer  idealen 
Auffassung  des  Lebens  und  der  Kunst,  als  ein  rastlos  Strebender,  der  unermüdlich  auf 

*)  Hermann  Obrist,  Bildhauer,  Neue  Möglichkeiten  in  der  bildenden  Kunst.  Essays.  Verlegt  bei  Eugen 
Diederichs,  Leipzig  1903. 


Blumentopfständer  von  W.  J.  Neatby 


377 


Mittel  und  Wege  sinnt 
das,  was  seinem  Geiste 
vorschwebt,  im  prakti- 
schen Leben  zur  Wahr- 
heit werden  zu  lassen. 

Ein  zündender  Eifer 
macht  seine  Ausführun- 
gen auch  dann  lesens- 
wert und  interessant, 
wenn  eine  allzu  subjek- 
tive Art,  die  Dinge  zu 
beurteilen,  der  Gemein- 
gültigkeit seiner  Aus- 
sprüche Eintrag  tut.  Ein 
redliches  Bemühen,  den 
Leser  zu  überzeugen,  ver- 
söhnt mit  manchen  Ein- 
seitigkeiten der  Betrach- 
tung, und  die  Empfindung, 
einen  ganzen  Menschen 
vor  sich  zu  haben,  der  nichts  verschweigt,  was  er  sich  denkt,  und  dessen  Gedanken 
selbständig  und  eigenartig  genug  sind,  um  ein  mehr  als  vorübergehendes  Interesse  zu 
erwecken,  unterdrückt  auch  beim  Andersdenkenden  jede  feindselige  Regung. 

Obrist  behandelt  seine  Probleme  in  der  Form  von  sieben  Essays.  Sie  betreffen  der 
Reihe  nach  folgende  Fragen:  Wozu  über  Kunst  schreiben  und  was  ist  Kunst?  — Hat 
das  Publikum  ein  Interesse,  das  Kunstgewerbe  zu  heben?  — Ein  künstlerischer  Kunst- 
unterricht. — Volkskunst?  — Die  Zukunft  unserer  Architektur.  — Zweckmässig  oder 
phantasievoll?  — Neue  Möglichkeiten  in  der  bildenden  Kunst. 

Fast  in  allen  diesen  Aufsätzen  ist  das  psychologische  Moment,  das  ihnen  zugrunde 
liegt,  mindestens  ebenso  interessant,  wie  der  eigentliche  Inhalt.  Denn  Obrist  steht  nicht 
über  den  Dingen,  er  steht  mitten  drinnen.  Indem  er  über  Kunst  und  Künstler  schreibt, 
schreibt  er  über  sich  selbst,  über  sein  eigenes  Streben  und  Ringen.  Es  kocht  und  gährt 
in  ihm,  und  die  für  einen  Künstler  seltene  Gewandtheit  im  Ausdruck  und  in  der  Sprache 
setzt  ihn  in  die  Lage,  vieles  von  dem  zu  sagen,  was  bei  manchen  seiner  Kunstgenossen  nur 
in  unklaren  Empfindungen  auf-  und  niederwogt.  So  lernen  wir  durch  ihn  kennen,  was  die 
Jugend  unter  den  bildenden  Künstlern  überhaupt  bewegt  und  erregt.  Die  Aufsätze  sollen 
belehrend  wirken  und  sind  in  noch  viel  höherem  Masse  Bekenntnisse.  Als  solche  werden 
sie  etwa  wie  die  „Herzensergiessungen  eines  kunstliebenden  Klosterbruders“  auch 
noch  in  ferner  Zukunft  ihre  Bedeutung  bewahren.  Das  hindert  natürlich  nicht,  dass 
wir  zahlreiche  treffliche  Wahrheiten  im  ganzen  Buche  verstreut  finden,  die  auch  für 
den  Tag  von  unbestreitbarem  Werte  sind  und  manchen  praktischen  Wink  für  die 
schaffende  Generation  enthalten.  Alles  in  allem  führen  aber  auch  Obrists  Gedanken- 
gänge zu  keinem  anderen  Schlüsse  als  dem,  dass  die  Kunst  heute  mehr  als  je  ganzer 
Menschen  bedarf. 

Das  naturwissenschaftliche  Jahrhundert  war  der  Kunst  nicht  in  dem  Sinne  abhold, 
dass  es  von  ihr  nichts  hätte  wissen  wollen,  sondern  vielmehr  in  dem,  dass  es  der  Kunst 
zu  wenig  Anregung  bot.  Ihr  spezifisches  Geistesleben  stand  fast  ausser  Zusammenhang 
mit  der  Kunst.  Nun  ist  es  aber  eine  alte  Wahrheit,  dass  die  bildende  Kunst  sich  von  den 
Ideen  nährt,  die  etwa  eine  Generation  früher  durch  die  führenden  Geister  in  die  Masse  der 
Gebildeten  getragen  worden  sind.  Bevor  wir  also  ein  Geistesleben  besitzen,  das  der  Kunst 
reichliche  und  gesunde  Nahrung  spendet,  werden  alle  Wünsche,  alle  leitenden  Grundsätze 
und  reformierenden  Tendenzen  fruchtlos  sein  und  nur  willkommene  Nahrung  für  den 
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Streit  der  Parteien  bilden.  Ästhetische  Erziehung  des  Publikums  wie  der  Künstler  ist  eine 
schöne  Sache.  Aber  ist  jemals  einer  von  einem  anderen  wahrhaft  ästhetisch  erzogen 
worden?  Verdankt  nicht  jeder  schliesslich  seine  ästhetische  Erziehung  sich  selbst?  Das  ist 
der  verhängnisvolle  Zirkel:  Der  Künstler  ist  heute  ratlos  ohne  ästhetische  Erziehung  und 
niemand  vermag  sie  ihm  zu  geben  ausser  er  sich  selbst.  Alles  Angelernte  bleibt  unfruchtbar. 
Fruchtbar  sind  nur  erlebte  Gedanken.  Folnesics 


MITTEILUNGEN  AUS  DEM  K.  K.  ÖSTER- 
REICHISCHEN MUSEUM  Sfr 


PERSONALNACHRICHTEN.  Seine  k.  u.  k.  Apostolische  Majestät  haben  mit 
Allerhöchster  Entschliessung  vom  24.  Mai  d.  J.  dem  Diener  am  k.  k.  Österreichischen 

Museum  für  Kunst  und  Industrie 
Josef  Zimmer  anlässlich  seiner 
erbetenen  Versetzung  in  den 
dauernden  Ruhestand  das  silberne 
Verdienstkreuz  mit  der  Krone 
allergnädigst  zu  verleihen  geruht. 

Der  Minister  für  Kultus  und 
Unterricht  hat  den  Kanzleihilfs- 
arbeiter am  k.  k.  Österreichischen 
Museum  für  Kunst  und  Industrie 
Friedrich  Ritter  von  Schönfeld 
zum  Kanzleigehilfen  bestellt. 


Neu  ausgestellt 

im  Saale  VI:  Aufsatz- 
schrank, niederländisch , XVI. 
Jahrhundert,  mit  reicher  orna- 
mentaler Schnitzerei  und  Holz- 
einlagen; Aufsatzschrank  im  Re- 
naissancestil mit  Intarsien;  Acht- 
eckiger Tisch  mit  eingelegtem 
Spielbrette,  XVII.  Jahrhundert, 
sämtlich  Eigentum  des  Fürsten 
Johann  von  und  zu  Liechten- 
stein ; Konsole  aus  Holz  geschnitzt, 
einen  Satyr  darstellend,  XVII. 
Jahrhundert,  Geschenk  des  Für- 
sten Johann  von  und  zu  Liechten- 
stein an  das  k.  k.  Österreichische 
Museum. 

Besuch  des  Muse- 
ums. Die  Sammlungen  des 
Museums  wurden  im  Monate  Juli 
von  2720,  im  Monate  August  von 
3015,  die  Bibliothek  im  Monate 
Juli  von  890,  im  Monate  August 
von  915  Personen  besucht. 
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Kunstgewerbeschule.  Der  Minister  für  Kultus  und  Unterricht  hat  den 

Bildhauer  Franz  Metzner  und  den  Maler  Erich  Mallina  mit  Rechtswirksamkeit  vom 
i.  September  1.  J.  für  die  Dauer  von  drei  Jahren  zu  Lehrern  an  der  Kunstgewerbeschule 
des  k.  k.  Österreichischen  Museums  bestellt  und  gleichzeitig  dem  ersteren  gestattet, 
während  der  Dauer  seiner  Verwendung  an  der  Kunstgewerbeschule  den  Titel  eines 
Professors  zu  führen. 

Professor  Alfred  Roller  wurde  auf  die  Dauer  eines  Jahres  beurlaubt. 
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SCHLUMBERGER,  G.  Deux  bas-reliefs  byzantins  de 
steatite  de  la  plus  belle  epoque,  faisant  partie  de 
la  Collection  de  Mme.  la  comtesse  R.  de  Bearn. 
Grand  in-4,  avec  fig.  Paris,  Leroux. 

SERBAT,  L.  L’Architecture  gothique  des  Jesuites  au 
XVIIe  siede.  In-8,  108  p.  avec  grav.  Caen,  Deles- 
ques. 

SHEVER.  Kaiserlich  deutsche  Botschaft  in  Paris,  ehe- 
mals Hotel  du  Prince  Eugene  Beauharnais.  (Aus: 
„Zeitschr.  f.  Bauwesen“.)  8 S.  m.  12  Abbildgn.  u. 
5 Taf.,  Fol.  Berlin,  W.  Ernst  & Sohn.  M.  4. 

SMITH,  C.  The  Exhibition  of  Greek  Art  at  the  Burling- 
ton Fine  Arts  Club.  (The  Burlington  Magazine,  5.) 

TIERENS-GEVAERT,  H.  Albert  Baertsoen.  (Art  et 
Decoration,  8.) 

TORNOW, P.  Das  neue  Hauptportal  desMetzerDomes. 
Beschrbg.  d.  figural.  Schmuckes  u.  gesch.  Notizen. 
28  S.  m,  9 Taf.  gr.  8°.  Metz,  P.  Even.  M.  1-50. 

TRAUTMANN,  K.  Ein  Altmünchener  Künstlerheim: 
das  Roman  Bors-Haus  von  der  Hundskugel.  (Alt- 
bayerische Monatsschrift,  IV,  1.) 

Villenkolonie,  Die,  auf  den  Hohen  Warte.  (Der  Archi- 
tekt, Sept.) 

Villenkolonie  Hohe  Warte,  erbaut  von  Prof.  Jos.  Hoff- 
mann.  (Das  Interieur,  August.) 
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VOGELSANG,  W.  H.  P.  Berlages  Neubau  der  Am- 
sterdamer Börse.  (Dekorative  Kunst,  Aug.) 

Wagner-Schule  1902.  81  S.  m.  Abbildgn.,  qu.  gr.  4°. 
Wien,  Leipzig,  Baumgärtner.  M.  15. 

WEIGL,  St.  Das  alte  Kuhländler  Bauernhaus  u.  seine 
Veränderungen  bis  in  neuester  Zeit.  (Zeitschrift 
f.  österr.  Volkskunde,  III.) 

III.  MALEREI.  LACKMALEREI. 
GLASMALEREI.  MOSAIK 

BEHRENS,  C.  Neue  Deckenmalereien.  Motive  im  Ge- 
schmacke  der  Neuzeit.  24  Taf.  in  färb.  Lichtdr., 
III  S.  Text,  Fol.  Berlin,  O.  Baumgärtl.  M.  20. 

BLOCHET,  E.  Mussulman  Manuscripts  and  Minia- 
tures.  (The  Burlington  Magazine,  5.) 

EISLER,  R.  Mantegnas  frühe  Werke  u.  die  römische 
Antike.  (Monatsberichte  über  Kunst  und  Kunst- 
wissenschaft, 6.) 

GINEVRI,  A.  II  fregio  della  cupola  di  Santa  Maria  del 
fiore  [di  Firenze].  Milano,  M.  Bassani  e C.,  1903. 
40  fig.  p.  5.  Dalla  »Rassegna  d’arte «,  anno  III, 
Fase.  2e  3. 

GREGORI,  F.  Die  Entwicklung  der  Kulisse.  (Der 
Kunstwart,  21.) 

KERNSTOCK,  O.  Hackhofers  Festenburger  Gemälde. 
M.  1 Titelbilde  u.  5 Taf.  (Aus  »Kirchenschmuck«.) 
25  S.  Lex.  8°.  Festenburg,  Graz,  Styria.  M.  1. 

LAVA,  B.  Facciata  dipinte  nel  Rinascimento  a Oderso. 
(Arte  italiana  decorativa  e industr.,  XII,  1.) 

Meister,  Der,  der  van  Eyk-Schule,  auch  genannt  der 
unbekannte  Meister  v.  1480.  1.  — 4.  Lfg.  20  Lieh  t- 
dr.-Taf.  m.  IV  S.  Text.  Fol.  Haarlem,  H.  Klein- 
mann & Ko.  M.  6. 

Meisterwerke  der  deutschen  Glasmalerei-Ausstellung. 
Karlsruhe.  Veranstaltet  vom  bad.  Kunstgewerbe- 
Verein.  Mit  e.  Begleitwort  v.  Frz.  Sales  Meyer. 
100  Lichtdr.-Taf.  m.  XVI.  S.  Text.  Berlin,  Kanter 
& Mohr.  M.  100. 

PATRONI,  G.  II  mosaico  nei  pavimenti  romani.  (Arte 
italiana  decorativa  e industr.,  XII,  4.) 

Pamello  dipinto  del  prof.  A.  Casanova  per  la  mostra 
della  Aemilia  Ars.  (Arte  italiana  decorativa  e 
industr.,  XII.,  2.) 

RÖTTINGER,  H.  Zum  Gebetbuche  des  Kaisers  Maxi- 
malian.  (Repert.  für  Kunst,  Wissensch.  XXVI,  1.) 

SEAILLES,  G.  Leonard  de  Vinci  (Biographie  critique). 
In-8,  127  p.  avec  24  reproductions.  Paris, Laurens. 
1903.  Les  Grands  Artistes : leur  vie,  leur  oeuvres. 

SEDER,  A.  Moderne  Malereien.  (In  10  Lfgn.)  I.  Lfg. 

5 Taf.  m.  3 S.  Text.  Fol.  Berlin,  E.  Wasmuth.  M.  10. 
SEMPER,  H.  Michael  Pacher.  (Die  Zeit,  456.) 

SPARROW,  S.  The  Stained  Glass  of  the  Future.  (The 
Art  Workers’  Quarterly,  Juli.) 

VETRI,  P.  Relazione  delle  pitture  eseguite  nel  pronao 
della  chiesa  di  S.  Vitale  a Fuorigrotta.  (Atti  della  r. 
accademia  di  archeologia,  lettere  e belle  arti. 
[Societä  reale  di  Napoli.]  Vol.  XXII.  1902.) 
WIEGAND.  M.  Amoretten.  12  Taf.  in  Tondr.  Lex.  8° 
mit  Details  in  natürl.  Gr.  nebst  färb.  Taf.  qu.  Fol. 
(Aus  »Die  Mappe«.)  München,  G.  D.  W.  Callwey. 
M.  5. 


WIEGAND,  M.  Apostel  u.  Evangelisten.  14  Taf.  in 
Tondr.  Lex.  8°  nebst  e.  erläut.  Text  u.  Details  in 
natürl.  Gr.  (Aus  »Die  Mappe«.)  München,  G.  D. 
W.  Callwey,  M.  6. 

IV.  TEXTILE  KUNST.  KOSTÜME. 
FESTE.  LEDER-  UND  BUCH- 
BINDER-ARBEITEN ^ 

BECKER,  M.  L.  Künstlerische  Stickereien.  (Wester- 
manns Illustrierte  Monatshefte,  g.) 

DANTZER,  R.  et  J.Traite  de  tissage  theoretique  et  pra- 
tique,  ä l’usage  des  industriels,  negociants,  direc- 
teurs,  employes,  contremaitres  et  des  eleves  des 
ecoles  industrielles  et  commercielles.  Deuxieme 
partie:  1 0 Armures  derivees  des  serges  et  des  satins; 
2°  Armures  par  Substitution  de  cadence;  30  De- 
composition  des  tissus  (Regles  generales  ä observer; 
Analyse  qualitative  et  Analyse  quantitative);  Com- 
position  de  divers  tissus  classiques.  Petit  in-4, 
p.  81  ä 156  avec  fig.  Lille,  Impr.  Danel. 

FISCHBACH,  F.  Über  die  moderne  Richtung  in  der 
Tapete.  (Tapetenzeitung,  13.) 

GRANVILLE,  F.  Vellucent  Book-Bindings.  (The  Studio, 
Aug.) 

GRAUTOFF,  O.  Deutsche  Bucheinbände  der  Neuzeit. 
(Kunst  und  Handwerk,  1903,  10.) 

HOLZ,  J.  Die  Teppichknüpferei  und  der  neue  zu- 
sammenlegbare Webstuhl.  16  S.,  gr.  8°.  Leipzig, 
J.  Werner.  90  Pfg. 

HOUSTON,  G.  Embossing  and  charing  Leather.  (The 
Art  Workers’  Quarterly,  Juli.) 

JACKSON  F.  NEVILL.  Lace  Ruffs.  (The  Connoisseur, 
Juli.) 

Ein  Muster  künstlerischen  Wandschmucks.  (Tapeten- 
zeitung, 13.) 

PUDOR,  H.  Die  Frauenreformkleidung.  Ein  Beitrag 
zur  Philosophie,  Hygiene  und  Ästhetik  des  Kleides. 
58  S.  m.  Abbildgn.  40.  Leipzig,  H.  Seemann  Nachf. 
M.  3-50. 

ROHDE,  A.  Der  moderne  und  orientalische  Teppich. 
(Badische  Gewerbezeitung,  26.) 

STEINER,  E.  Ein  Mahnwort  an  die  Kunstbuchbinder. 
(Archiv  für  Buchgewerbe,  Sept.) 

Die  Umgestaltung  der  Frauenkleidung.  Betrachtungen 
eines  Kunsthistorikers.  (Allgemeine  Zeitung,  Bei- 
lage 139.) 

VERNEUIL,  M.  P.  L’Ecole  de  dentelles  de  Vienne. 
(Art  et  Decoration,  8.) 

V.  SCHRIFT.  DRUCK.  GRAPH. 
KÜNSTE 

Annuario  italiano  delle  arti  grafiche  per  il  1903  [com- 
pilato  per  cura  del]  dott.  Roberto  Nobili  e Gius. 
Bernardi.  Anno  II.  Firenze,  soc.  tip.  Fiorentina, 
1903.  16°,  p.  XVI,  266  e 1 tav.  — L.  1.60. 

Breviaire,  Le,  Grimani  ä la  bibliotheque  Marciana  de 
Venise,  par  Ferdinand  Ongania.  Venezia,  F.  On- 
gania  (tip.  Sorteni  e Vidotti),  1903.  8°.  Fig.,  p.  (52), 
110  tav.  e 2 ritr.  Testo  francese-inglese. 
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DELISLE,  L.  Fac-simile  de  livres  copies  et  enlumines 
pour  le  roi  Charles  V.  Souvenir  de  la  journee  du 
8 mars  1903,  offert  ä ses  amis  par  Leopold  Delisle. 
In-4,  20  p.  et  14  planches.  Nogent-le-Rotrou  imp. 
Daupeley-Gouverneur.  1903. 

FRITSCH,  G.  Beiträge  zur  Dreifarben-Photographie. 
Veröffentl.  im  Auftr.  d.  Freien  photogr.  Vereinigg. 
zu  Berlin.  III,  36  S.  M.  2. 

HAEBLER,  K.  Hans  Rix  von  Chur.  Ein  deutscher 
Buchhändler  in  Valencia  im  XV.  Jahrhundert. 
(Zeitschrift  für  Bücherfreunde,  Juli.) 

HANNOVER,  E.  Aubrey  Beardsley.  (Kunst  und 
Künstler  I,  11:) 

Indicateur,  L’,  de  la  photographie,  journal  photo- 
graphique,  paraissant  le  15  de  chaque  mois.  Ire 
annee  No.  1.  15  fevrier  1903.  In-8,  8 p.  avec  fig.  et 
Couverture.  Paris,  MM.Rey  etBiraben.  131,  avenue 
Parmentier.  Abonnement  annuel:  1 fr.  Un  numero, 
10  cent. 

JANITSCH,  J.  Die  Photographie  im  Dienste  der 
bildenden  Kunst  in  Deutschland.  Mit  besonderer 
Berücksichtigung  der  Reichsdruckerei  in  Berlin. 
(Deutsche  Monatsschrift  f.  d.  gesamte  Leben  der 
Gegenwart,  9.) 

KALKSCHMIDT,  E.  Vom  künstlerischen  Lichtbilde. 
(Der  Kunstwart,  20.) 

KÖNIG,  H.  Neue  Wege  zu  alten  Zielen.  (Archiv  für 
Buchgewerbe,  Juli. 

LUTHER,  J.  Die  Anfänge  des  Klischee.  (Beiträge  zur 
Bücherkunde  und  Philologie,  1903.) 

MELUN,  Comte  de.  Notice  sur  l’art  au  morier.  Impres- 
sion xylographique  du  XV«  siede.  (Bull,  de  l’art 
pour  tous,  2 1 1.) 

MEYER,  H.  Neue  Ziele  und  Wege  im  modernen  Holz- 
schnitt. (Archiv  für  Buchgewerbe,  Aug. 

MK.  Über  deutsche  Plakatkunst.  (Badische  Gewerbe- 
zeitung, 25.) 

MONT,  Pol.  de.  Buch  und  Buchgewerbe  in  den  Nieder- 
landen. (Archiv  für  Buchgewerbe,  Juli.) 

MAVILLIER,  C.  H.  Buch  und  Buchgewerbe  in  Eng- 
land. (Archiv  für  Buchgewerbe,  Aug. 

NESI,  Emilia.  II  diario  della  stamperia  di  Ripoli. 
Firenze,  B.  Seeber,  1903,  8°,  p.  128.  L.  2.50. 

OTTO,  P.  Ikonographie  der  kgl.  Bibliothek  zu  Berlin. 
(Beiträge  zur  Bücherkunde  u.  Philologie,  1903.) 

PENNELL,  I.  Later  Nineteenth-Century  Book  Illustra- 
tions. (The  Burlington  Magazine,  Aug.) 

PETZENDORFER,  L.  Schriften-Atlas.  Neue  Folge. 
In  16  Heften.  1.  Heft.  8 Taf.  Fol.  Stuttgart,  J.  Hoff- 
mann.  M.  1. 

PINGRENON.S.  Les  Livres  ornes  et  illustres  en  couleur 
depuis  le  XVe  siede,  en  France  et  en  Angleterre, 
avec  une  bibliographie.  Guide  du  bibliophile  et  du 
biblioscope.  In-16.  162  p.  Paris,  Daragon.  5 fr. 

QUARRE-REYBOURBON,  L.  Une  impression  lilloise 
ä gravure  sur  bois.  In-8,  16  p.  avec  grav.  Lille,  imp. 
Lefebvre-Ducrocq.  1903.  (Extr.  du  Bulletin  de  la 
Societe  d’etudes  de  la  province  de  Cambrai.) 

REISBERGER,  L.  Spruchweisheit.  E.  Sammlg.  v.  fast 
2400  Sprüchen  u.  Inschriften  zum  Gebrauche  f.Maler, 
Bildhauer  etc.  VIII,  264  S.  8°.  München.  G.  D.  W. 
Callwey.  M.  3.50. 


SCHOLZ,  A.  Grabsteininschriften.  Ein  Vorlagenwerk 
f.  Steinbildhauer  u.  Grabdenkmalgeschäfte.  25  Taf. 
in  lithogr.  Ausführg.  3 S.  Text,  qu.  Fol.  Leipzig, 
B.  F.  Voigt.  M.  3.75. 

STANZEL,  A.  Moderne  Monogramme.  80  Taf.  m. 
400  Monogrammen,  Namen  u.  Kronen  im  Sezes- 
sionsstil. Qu.  4°.  Wien,  A.  Schroll  & Ko.  M.  10. 


VI.  GLAS.  KERAMIK 

BECKING,  Ed.  Fliesen-Böden  nach  Gemälden  des 
15.  u.  16.  Jahrh.  48  färb.  Taf.  m.  12  S:  Text.  4°. 
Stuttgart,  J.  Hoffmann.  M.  15. 

BURGH,  A.  H.  H.  van  der.  Aanteekeningen  betreffende 
de  oudste  Delfsche  plateelbakkers.  (Oud.  Holland, 
XXI.  1.) 

DUPRE,  L.  Les  Carreaux  emailles  du  Palais  de  Justice 
de  Poitiers  au  XlVe  siede.  In — 8,  13  p.  et  planche. 
Poitiers,  impr.  Blais  et  Roy  1903.  Extr.  du  Bull,  de 
la  Societe  des  antiquaires  de  l’Ouest.  (igo2.) 

JACKSON,  E.  Bow,  Chelsea  and  Derby  Figures.  (The 
Connoisseur,  Aug.) 

KRAUSE,  E.  Über  die  Herstellung  vorgeschichtlicher 
Tongefässe.  (Zeitschrift  für  Ethnologie,  2/3.) 

LÜER,  H.  China  und  Japan  im  Berliner  Kunstgewerbe- 
museum. (Zentr.-Bl.  f.  Glas-Ind.  u.  Keramik,  599; 
n.  d.  ,,Berl.  Tagbl.“) 

MAILLARD,  M.  L.  de.  Decoreuse  de  porcelaine  de 
Limoges  (Haute-Vienne,  France),  journaliere  dans 
le  Systeme  des  engagements  volontaires  per- 
manents,  d’apres  les  renseignements  recueillis  sur 
les  lieux  en  igoi.  In-8,  45  p.  Paris,  secretariat  de  la 
Societe  d’economie  sociale,  54,  rue  de  Seine.  1903. 
Les  Ouvriers  des  deux  mondes  (3e  Serie,  7e  fase.). 

NELSON,  P.  Bristol  BiscuitPlaques.  (The  Connoisseur, 
Juli.) 

PELLEGRINI,  Gius.  Di  alcuni  vasi  con  rappresenta- 
zioni  di  amazzoni  trovati  in  Bologna : contributo 
alla  storia  della  ceramica  dipinta.  Bologna, 
N.  Zanichelli.  1903.  8°.  Fig.,  p.  39  e 2 tav. 

PILLET,  F.  J.  L’enseignement  artistique  au  vieux 
Japon.  (Bull,  de  l’art  pour  tous,  210.) 

POTTIER,  E.  Epilykos  (etude  de  ceramique  grecque). 
Grand  in-4, 46  p.  avec  fig.  et  1 planche.  Paris,  Leroux. 

PUDOR,  H.  Neue  Wege  in  der  Keramik.  (Zentr.-Bl. 
f.  Glas-Ind.  u.  Keramik,  601.) 

S.  L.  Die  spanisch-maurischen  Lüster-Fayencen  des 
Mittelalters  und  ihre  Herstellung  in  Malaga. 
(Sprechsaal,  29;  nach  Dr.  Friedr.  Sarre  im  Jahrb. 
d.  preuss.  Kunstsmmlgn.) 

SOLON,  L.  A ceramic  Library.  (The  Connoisseur,  Juli.) 

— The  Lowestoft  Porcelain  Factory.  (The  Burlington 
Magazine,  Aug.) 

VII.  ARBEITEN  AUS  HOLZ. 
MOBILIEN  <- 

L’Art  moderne  in  St.  Petersburg.  (Dekor.  Kunst,  Sept.) 

CLOUSTON,  R.  S.  Thomas  Chippendale.  (The  Con- 
noisseur, Juli.) 
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EFFENBERGER,  C.  Möbel  im  modernen  Stil,  Zimmer- 
einrichtungen für  bürgerl.  Wohnräume.  (In  4 Lfgn.). 
1.  u.  2.  Lfg.  (Je  6 Taf.).  Fol.  Berlin.  M.  Spielmeyer, 
ä M.  5. 

Interieurs,  Neue,  von  Bruno  Paul.  (Dekorative  Kunst, 
Aug.) 

JESSEN,  P.  Siehe  Gruppe  II. 

LAMOUZELE.  Inventaire  du  mobilier  de  l’hotel  de 
Jean  Dubarry,  ä Toulouse  (1794).  In-8,  12  p. 

Toulouse,  imp.  Chauvin  et  fils.  Extr.  du  Bull.  30  de 
la  Societe  archeol.  du  Midi. 

LANGE,  K.  Bernhard  Pankoks  Eheschliessungszimmer 
in  Dessau.  (Die  Kunst,  9.) 

LAUFFER,  O.  Die  Bauernstuben  des  Germanischen 
Museums.  (Mitteil,  aus  dem  German.  Nationalmus., 
1903,  p.  3.) 

LUX,  J.  A.  Siehe  Gruppe  II. 

LUXORO,  A.  Gli  stalli  del  coro  nel  Duomo  di  Genova. 
(Arte  italiana  decorativa  e industriale,  XI,  11.) 

PICA,  V.  Mobili  siciliani  nuovi.  (Arte  italiana  decora- 
tiva e industr.,  XII,  2.) 

PURY,  P.  de.  Bahut  Waller.  (Fribourg  artist.  1903,  2.) 

The  Revival  of  inlaid  Oak.  (Cabinet  Maker,  Juli.) 

SCHMOHL  & STAEHELIN  u.  KIESER  & DEEY. 
Moderne  Bauschreiner-Arbeiten.  Neue  Vorlagen 
f.  d.  Praxis.  96  Taf.  m.  24  Detailtaf.  u.  IV  S.  Text. 
Fol.  Ravensburg,  O.  Maier.  M.  25. 

VALLANCE,  Aymer.  W.  J.  Neatby  and  his  Work. 
(The  Studio,  Juli.) 

VIII.  EISENARB.  WAFFEN. 
UHREN.  BRONZEN  ETC.  <- 

ARNHEIM,  O.  Moderne  Schmiede-Arbeiten  in  ein- 
facher Ausführung.  24  Taf.  m.  erläut.  Text  u. 
Gewichts-Tabellen.  12  S.  gr.  8°.  Leipzig,  B.  F. 
Voigt.  M.  3. 

BAYARD,  E.  La  Metalloplastie,  ou  l’art  de  modeler  et 
de  faconner  facilement  le  metal  (etain,  cuivre 
etc.)  Sans  avoir  recours  ni  ä la  fonte  ni  ä lagalvano- 
plastie  (Nouvelle  methode  ä la  portee  de  tous). 
Preface  de  Jean  Baffier.  ire  edition.  In  — 8,  55  p. 
et  planches.  Paris,  imprim.  des  Beaux-Arts  (S.  M.). 
Fr.  2. 

BONACOSSA,  A.  Süll’  industria  del  Ferro  in  Italia: 
discorso  letto  in  occasione  dell’  inaugurazione  degli 
studi  il  9 novembre  1902.  (Annuario  del  r.  museo 
industriale  italiano  in  Torino  per  l’anno  scolastico 
1902 — 1903.) 

BÜCHNER,  O.  Werke  des  mittelalterl.  Bronzegusses 
im  Erfurter  Dom.  (Zeitschr.  für  christl.  Kunst, 
XVI,  5.) 

GUMBEL,  A.  Zur  Biographie  des  Nürnberger  Plattners 
Wilhelm  vonWorms  d.J.  (Zeitschrift  f.  hist.  Waffen- 
kunde, III,  3.) 

HOOD,  F.  Fortschritte  in  der  Kunstgiesserei.  (Die 
Kunsthalle,  18.) 

MAHLER,  A.  Un  miroir  de  bronze  a l’Antiquarium 
de  Berlin.  In-8,  7 p.  et  planche.  Paris  Leroux. 
1903.  Extr.  de  la  Revue  archeol. 

MILLER,  F.  v.  Etwas  über  Bronzetechnik.  (Kunst  und 
Handwerk,  1903,  10.) 


SEIDLITZ,  W.  v.  Die  Entwicklung  des  japanischen 
Stichblatts.  (Zeitschrift  f.  hist.  Waffenkunde,  III,  3.) 

WALENKAMP,  H.  Het  Metaalwerk  van  Jan  Eisen- 
loeffel.  (Onze  Kunst.  7.) 

IX.  EMAIL.  GOLDSCHMIEDE- 
KUNST ** 

EYSELL-KILBURGER,  Neues  aus  der  Bijouterie.  (Bad. 
Gewerbezeitung,  24.) 

Peter  Flötner  in  Strassburg.  (Das  Kunstgewerbe  in 
Elsass-Lothringen,  Juni.) 

MACQUOID,  Percy.  The  Plate  of  Winchester  College. 
(The  Burlington  Magazine,  V.) 

PAHUD,  F.  Crucifix  et  Chandeliers.  (Fribourg  artist., 
1903,  2.) 

RATTI,  A.  Per  la  storia  des  palliotto  d’  oro  di  Sant’ 
Ambrogio.  Milano,  M.  Bassani  e C.,  1903.  8°. 
p.  10. 

REINACH,  S.  La  Tiare  de  Sa'ftapharnes.  In-8,  1 1 p. 
Angers,  imprim.  Burdin  et  Co. 

G.  Ernst  Riegels  neue  Arbeiten  und  Entwürfe.  (Kunst 
und  Handwerk,  g.) 

SCHMID,  U.  Der  St.  Ulrichskelch  und  der  St.  Ulrichs- 
schrein zu  Ottobeuren  bei  Memmingen  in  Schwaben. 
(Monatsberichte  über  Kunst  u.  Kunstwissen- 
schaft, 6.) 

VOET,  Jr.  E.  Namen  van  Haarlemsche  goud  en  sil- 
versmeden  1382  — 1807.  Haarlem,  Genealogisch 
archief. 

X.  HERALDIK.  SPHRAGISTIK. 
NUMISMAT.  GEMMENKUNDE 

Armorial  du  XXe  siede,  Supplement  illustre  de 
l’Annuaire  general  heraldique,  Organe  officiel  de  la 
noblesse,  paraissant  le  25  de  chaque  mois.  ire 
annee.  Nr.  1.  25.  avril  1903.  In — 8,  16  p.  Paris, 
impr.  P.  Dupont;  15,  rue  de  Surene.  Abonnement 
annuel:  10  fr.  Un  numero,  1 Fr. 

BERNEY-FICKLIN,  P.  Stuart  Medals  and  Royalist 
Badges.  (The  Connoisseur,  Aug.) 

Bolletino  di  Numismatica  e di  Arte  della  Medaglia,  con 
un’  appendice  archeologica  e artistica:  periodico 
mensile  del  Circolo  numismatico  milanese.  Anno 
I,  n.  1 (gennaio  1903).  Milano,  tip.  L.  F.  Cogliati, 
8°  Fig.,  p.  24  L.  — .30,  L.  3.50  1’  anno.  Direttore 
prof.  Serafino  Ricci. 

HOZIER,  C.  d’.  Armorial  de  1’  election  de  Reims,  dresse 
en  vertu  de  1’  edit  de  1696,  et  publie  pour  la 
premiere  fois,  d’apres  le  manuscrit  de  la  Bibliothe- 
que  nationale,  par  le  docteur  Pol  Gosset.  In — 8, 
X -94  p.  avec  grav.  Reims,  Michaud.  1903. 

LACRONIQUE,  R.  Etüde  historique  sur  les  medailles 
et  jetons  de  1’  Academie  royale  de  Chirurgie 
(1731  — 1793).  Grand  in — 8,  61  p.  et  2 planches. 
Chalons-sur-Saone,  Bertrand.  1902. 

Medailles,  Les,  et  plaquettes  modernes.  Red. : H.  J.  de 
Dompierre  de  Chaufepie.  (Texte  francais  et  hollan- 
dais.)  Ile  Serie.  Haarlem,  H.  Kleinmann  & Cie.  2 en 
108  blz.,  m.  titelplt.  en  73  pltn.  Fol.  F.  36. — ; map 
F 7.50. 


5°" 


384 


PETRUCCI,  R.  The  Seals  of  the  Brussel  Gilds.  (The 
Burlington  Magazine,  5.) 

RICCI,  S.  L’Arte  della  Medaglia  e della  placchetta  in 
Italia.  (Arte  italiana  decorativa  e industr.,  XII,  1.) 


XI.  AUSSTELLUNGEN.  TOPO- 
GRAPHIE. MUSEOGRAPHIE 

JANSON,  A.  v.  Kunstausstellungen  in  Japan.  (Zeitschr. 

für  bild.  Kunst,  N.  F.  XIV.  n.) 
MÜLLER-BRAUEL,  H.  Wie  soll  ein  landschaftliches 
Museum  gebaut  werden?  (Das  Land,  18.) 


AMSTERDAM 

F.  C.  Jr.  Het  Museum  Willet-Holthuysen.  Het 
saksisch  porcelein  en  zijn  Nabootsingen.  (Onze 
Kunst.  6.) 

BERLIN 

FRED,  W.  The  August  Zeiss  Collection  in  Berlin. 
(The  Connoisseur,  Juli.) 

— OSBORN,  M.  Die  Berliner  Sommerausstellungen. 
(Deutschland,  10.) 

— RAPSILBER,  M.  Von  Berliner  Kunst.  (Die  Kunst- 
halle, 20.) 

— ROSENHAGEN,  H.  Die  grosse  Berliner  Kunst- 
ausstellung 1903.  (Die  Kunst,  9.) 

— Wohnungskunst  auf  derBerliner  Ausstellung.  1903. 
(Innen-Dekoration,  August.) 

BRÜGGE 

FRIEDLÄNDER,  M.  Die  Brügger  Leihausstellung 
v.  1902.  (Aus:  „Repertor.  f.  Kunstwiss.“  V,  54  S.), 
gr.  8°.  Berlin,  G.  Reimer.  M.  1.60. 

BUDAPEST 

CZAKO,  Elemer.  Exlibris- Ausstellung  im  Museum 
für  dekorative  Kunst.  (In  magyar.  Sprache.) 
(Magyar  Iparmüveszet,  Mai.) 

— DIENER-DENES,  J.  Ausstellungvonlnnenräumen. 
(In  magyar.  Sprache).  (Magyar  Iparmüveszet,  Mai.) 

CRONBERG  a.  T. 

HARRACH,  M.  Die  Kunst-  und  Kunstgewerbe- 
ausstellung in  Cronberg  a.  T.  (Die  Kunsthalle,  19.) 

DESSAU 

JESSEN,  P.  Siehe  Gruppe  II. 

DRESDEN 

HAENEL.E.  Sächsische  KunstausstellungDresden, 
1903.  (Die  Kunsthalle,  17.) 

— KLEINPAUL,  J.  Die  Dresdener  Ausstellungen, 
1903.  (Kunstgewerbebl.  N.  F.  XIV,  11.) 

— PUDOR,  H.  Die  deutsche  Städteausstellung  in 
Dresden,  1903.  (Tägliche  Rundschau  132  u.  139.) 

— - Sächsische  Kunstausstellung  1903.  Die  Architektur 

der  Säle.  (Dekorative  Kunst,  Aug.) 

— SCHUMANN,  P.  Die  Sächsische  Kunstausstellung 
in  Dresden  1903.  (Die  Kunst  für  Alle,  21.) 

HANAU 

QUILLING,  F.  Katalog  der  Drucksachen-Ausstel- 
lung,  Hanau,  1903.  Kgl.  Zeichenakademie.  34  u. 
35  S.  gr.  8°.  Hanau,  Clauss  & Feddersen.  M.  1.40. 


HEIDELBERG 

Plastik,  florentinische,  d.  15.  Jahrh.  im  Kunstverein. 
Führer.  Heidelberg,  Univ.-Buchh.  50  Pfg. 

KARLSRUHE 

Meisterwerke  etc.  Siehe  Gruppe  III. 

LONDON 

Eine  österreichische  Ausstellung  in  London. 
(Wochenschr.  d.  N.-Ö.  Gew.-Ver.,  24.) 

— RADFORD,  E.  Loan  Exhibition  of  British  En- 
graving  and  Etching,  South  Kensington.  (The 
Connoisseur,  Aug.) 

— The  Worshipful  Company  of  Broderers’  Exhibition 
of  Embroidery.  (The  Art  Workers’  Quarterly,  Juli.) 

MÜNCHEN 

GUSTAV,  L.  Die  Jahresausstellung  im  Glaspalast.  1. 
(Die  Kunsthalle,  19.) 

MÜNCHEN 

— Katalog  d.  internat.  Kunstausstellg.  d.  Vereins 
bildender  Künstler  Münchens  „Sezession“  1903. 
56  S.  12°.  München,  Bruckmann.  M.  1.30. 

PARIS 

HERON  de  VILLEFOSSE,  A.,  et  Ed.  MICHON. 
Musee  du  Louvre.  Departement  des  antiquites 
grecques  et  romaines.  Acquisitions  de  l’annee  1902. 
In-8,  15  p.  Nogent-le-Rotrou,  impr.  Daupeley- 
Gouverneur.  Paris. 

— LEROI,P.  Salon  de  1903.  I.  Sculpture.  (L’Art,  Juni.) 

— VERNEUIL,  M.  P.  L’Art  decoratif  aux  Salons. 
(Art  et  Decoration,  7.) 

— — L’Art  decoratif  ä la  Societe  nationale.  (Art  et 
Decoration,  6.) 

— (Weltausstellung). 

STELLA,  A.  L’Italia  all’  esposizione  universale  di 
Parigi,  igoo  (conferenze).  Roma,  tip.  Nazionale  di 
G.  Bertero  e C.,  8°,  p.  67.  L.  2. 

ST.  LOUIS 

Die  Weltausstellung  in  St.  Louis  1904.  (Deutsche 
Kunst  und  Dek.,  Sept.) 

TURIN 

Ausstellung,  I.  Internationale,  für  moderne  de- 
korative Kunst  in  Turin,  1902.  Herausg.  A.  Koch. 
VIII,  340  S.  m.  Abbildgn.  u.  Taf.  gr.  40.  Darmstadt, 
Koch.  M.  24. 

— NANNI,  T.  Stile  nuovo : appunti  sulla  prima 
esposizione  di  arte  decorativa  moderna  in  Torino, 
1902.  Aquila,  tip.  Aternina.  8°,  p.  15. 

— SCIUTO,  E.  L’arte  decorativa  moderna  all’  espo- 
sizione di  Torino:  note  ed  appunti  (Scuola  d’arti  e 
mestieri  in  Catania).  Catania,  tip.  C.  Galätola.  8°, 
p.  16. 

VENEDIG 

OETTINGEN,  W.  v.  Die  fünfte  Venezianer  Kunst- 
ausstellung. (Die  Kunst  für  Alle,  XVIII,  22.) 

WIEN 

SERVAES,  F.  Siehe  Gruppe  I. 

WIESBADEN 

GROHMANN,  v.  Die  erste  internationale  Aus- 
stellung für  künstlerische  Bildnis-Photographie  in 
Wiesbaden.  (Deutsche  Kunst  u.  Dekoration, 
August.) 


385 

AMERIKANISCHE  MALER  Sfr  VON  KLARA 
RUGE-NEW-YORK  Sfr 

IE  Schar  der  auf  dem  Felde  des  internationalen  Wett- 
bewerbes als  bedeutend  zu  erkennenden  ameri- 
kanischen Maler  mehrt  sich  von  Jahr  zu  Jahr. 
Ganz  besonders  treten  dieselben  nun  in  die 
Ära,  da  man  sagen  darf:  Amerika  besitzt  eine 
Schule  von  unverkennbarer  Originalität  und 
echtem  Können.  Ja  gewiss,  man  braucht  sich 
nicht  mehr  darauf  zu  beschränken,  zu  kon- 
statieren, dass  in  Amerika  Maler  leben,  die  als 
Schüler  oder  Nachfolger  dieser  oder  jener 
fremdländischen  Schule  anzusehen  sind. 

Wir  können  nämlich  mit  grosser  Deutlichkeit  die  Epochen  der  verschie- 
denen Beeinflussungen  nachweisen.  Nach  England  ging  man  zuerst  in  die 
Schule  — der  Amerikaner  Benjamin  West  ward  bekanntlich  sogar  um  das 
Jahr  1772  Präsident  der  Royal  Academy  in  London  — - dann  folgte  die 
deutsche,  vornehmlich  Düsseldorfer  Schulung,  welche  mit  der  Blütezeit  der 
dortigen  Malerschule  zusammenfällt,  und  fürderhin  sind  es  fast  ausschliess- 
lich die  Franzosen,  welche  der  amerikanischen  Kunst  den  Stempel  auf- 
gedrückt haben.  Alle  bedeutenden  Kunstphasen  und  auch  alle  Unarten  der 
Franzosen  haben  wir  mitgemacht.  Der  Impressionismus  hat  vielleicht  nirgends 
eine  so  ausgeprägte  und  dominierende  Nachfolgerschaft  gezeitigt  als  in 
Amerika  und  hat  sich  vielleicht  auch  nirgends  nach  einer  mehrjährigen 
Herrschaft  so  gründlich  ausgelebt  wie  hier.  Noch  immer  ist  aber  franzö- 
sischer Einfluss  unverkennbar,  dem  sich  jedoch  heute  die  Einwirkung  der 
lange  verkannten  klassischen  Schulen  mächtig  beigesellt.  Aus  dem  allen 
heraus  sehen  wir  eine  lebenskräftige,  nationale  Malerei  entstehen,  deren 
Vertreter  wohl,  wie  alle  Kunstjünger,  auch  auswärts  dem  Studium  obliegen 
oder  von  dort  Anregung  erstreben,  die  aber  im  Heimatlande  wurzeln,  hier 
schaffen  und  ihrer  Kunst  den  Charakter  unserer  Natur  aufdrücken,  die 
Atmosphäre  unseres  Landes  in  ihren  Bildern  ausstrahlen. 

Wenn  wir  durchaus  nach  den  deutlichen  Spuren  ausländischer  Beein- 
flussung suchen  wollen,  so  wären  dieselben  heutigen  Tages  wohl  vor  allem 
für  die  figurenreiche  Komposition  vielfach  unter  den  Prärafaeliten,  für  das 
Bildnis  und  die  Einzelfigur  bei  Velasquez  und  Rembrandt  und  für  die  Land- 
schaft in  der  Barbizonschule  zu  suchen.  Statt  des  Waldes  von  Fontainebleau 
hat  sich  zu  Lyme  in  Connecticut  ein  Zentrum  gebildet  — hauptsächlich  um 
den  Mittelpunkt  Henry  W.  Ranger  geschart  — woselbst  heute  die  „tonal 
School  of  America“  mächtige  Wurzel  schlägt,  ihre  Verzweigungen  weit 
übers  Land  streckend.  Trotz  aller  beachtenswerten  Einzelerscheinungen  auf 
anderen  Gebieten  der  Malerei  haben  wir  meines  Erachtens  nach  in  dieser 
amerikanisierten  Gefolgschaft  der  grossen  französischen  Landschafter  von 
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P.  Dessar,  Landschaft  mit  Kühen 


Barbizon  die  gewaltigste  und  bedeutsamste  Kundgebung  westlicher  Kunst 
von  heute  zu  erblicken.  Um  unserer  jungen  Generation  gerecht  zu  werden, 
dürfte  es  angebracht  sein,  kurz  auf  die  hervorragendsten  Erscheinungen 
der  Vergangenheit  zurückzublicken  und  so  den  Faden  zu  finden,  der  von 
jener  zur  Gegenwart  führt. 

Unsere  Geschichte  der  Malerei  ist  nicht  alten  Datums.  Wir  brauchen 
nicht  viele  Jahrhunderte  weit  zurückzublättern,  um  die  Spuren  vergangener 
Grösse  zu  suchen. 

Der  schon  erwähnte  Benjamin  West  ist  der  erste  amerikanische  Maler, 
der  wert  war,  dass  seine  Werke  der  Nachwelt  überliefert  blieben.  Seine 
Künstlerlaufbahn  ist  auch  so  eigenartig,  dass  sie  verdient,  unvergessen  zu 
bleiben.  Er  ward  zu  Springfield,  Pennsylvanien,  im  Jahre  1738  geboren  und 
begann  sehr  jung  zu  zeichnen.  Sein  erster  Lehrer  war  ein  Indianer  vom 
Cherockee-Stamm.  Später  kamen  noch  einige  Lehrstunden  bei  einem 
unbedeutenden  Maler  in  Philadelphia  Namens  Williams  dazu.  Dies  genügte 
für  damalige  Ansprüche,  um  West,  der  allerdings  durch  sein  bedeutendes 
Talent  seine  hiesigen  Lehrer  rasch  überflügelt  hatte,  zu  berechtigen,  sich 
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schon  mit  18  Jahren  in  Philadelphia  als  Porträtmaler  niederzulassen.  Aber 
nachdem  er  auch  mehrere  Jahre  in  New-York  gelebt  hatte,  liess  ihm  der 
Wunsch,  sich  an  den  Kunststätten  der  alten  Welt  höhere  Ausbildung  zu 
holen,  keine  Ruhe,  denn  er  selbst  war  sich  der  Unzulänglichkeit  seiner 
Kunst  wohl  bewusst.  Im  Jahre  1760  wandte  er  sich  nach  Italien,  wo  er  bis 
1763  verblieb,  um  sich  dann  nach  London  zu  begeben.  Seine  Bilder: 
Agrippina,  die  die  Asche  des  Germanicus  heimbringt,  sowie  die  Abreise  des 
Regulus  gewannen  ihm  das  Interesse  des  Königs  Georg  III.,  dessen  Gunst 
ihm  verblieb.  Er  ward  zum  königlichen  Historienmaler  ernannt  und  nach 
dem  Tode  von  Sir  Josuah  Reynolds  folgte  er  diesem  als  Präsident  der  könig- 
lichen Akademie,  die  zu  begründen  er  geholfen  hatte.  Mit  Unterbrechung 
von  nur  wenig  Monaten  verblieb  ihm  dieses  Ehrenamt  bis  zu  seinem  Tode 
im  Jahre  1820.  So  hat  der  erste  bedeutende  Maler  Amerikas,  dessen  ersten 
Unterricht  Indianer  geleitet  hatten,  sich  in  Europa  zu  höchsten  Ehren 
emporgeschwungen. 

Ein  anderer  bedeutender  Maler  jener  frühen  Periode  war  Copley,  der 
vollständiger  den  amerikanischen  Typus  bewahrte  als  West.  Dieser  letztere 
zog  eine  ganze  Anzahl  junger  Amerikaner  nach  London.  In  unserem 
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Metropolitan  Museum  befindet  sich  ein  Gemälde  eines  dieser  Schüler,  und 
zwar  des  Matthew  Pratt,  das  die  amerikanische  Schule  heißt.  Es  zeigt  West 
inmitten  seiner  Schüler  zu  London.  Von  diesen  haben  sich  mehrere  zu 
einiger  Bedeutung  emporgeschwungen,  so  Gilbert  Stuart,  Charles  Wilson 
Peale,  Thomas  Sully  und  der  Schlachtenmaler  Trumbull,  dessen  Bilder 
Yale  College  dekorieren.  John  Vanderlyn  und  Washington  Allston  zeigten 
italienischen  Einfluss.  Gegen  die  Mitte  des  vorigen  Jahrhunderts  setzte 
dann  der  Düsseldorfer  Einfluss  ein  und  eine  Reihe  von  Malern,  die  entweder 
nach  Deutschland  zogen,  um  daselbst  ihrem  Studium  zu  obliegen,  oder  in 
jungen  Tagen  von  dort  nach  Amerika  auswanderten,  verliehen  der  ameri- 
kanischen Malerei  den  Charakter. 

Emanuel  Leutze,  1816  — 1868,  ein  Schüler  Lessings,  hat  bis  vor  kurzem 
unbestritten  den  Rang  des  bedeutendsten  amerikanischen  Historienmalers 
eingenommen,  sowie  Daniel  Huntington  den  des  besten  amerikanischen 
Porträtisten.  In  der  Landschaft  finden  wir  Thomas  Cole  (1801 — 1841),  der, 
in  England  geboren,  noch  stark  unter  englischem  Einflüsse  stand.  Obgleich 
phantastische  Landschaften  im  Stile  Salvator  Rosas,  der  nebst  den  Engländern 
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Turner,  Constable  und  Lawrence  ihm  am  nächsten  stand,  in  grosser  Anzahl 
von  ihm  gemalt  wurden,  so  wandte  er  sich  doch  auch  schon  dem  direkten 
Naturstudium  zu  und  verdankte  in  New-York  seinen  ersten  Ruhm  den  An- 
sichten aus  dem  Hudsontale. 

In  der  Folge  entwickelte  sich  die  „Hudsonriverschool“  (Schule  des 
Hudsonflusses),  die  sich  durch  exakte,  minutiöse  Zeichnung,  aber  unkünst- 
lerische Detailausführung  kennzeichnet. 

Frederick  Church,  der  besonders  die  Catskillberge  und  den  Niagara 
mit  ebenso  unermüdlicher  wie  unerquicklicher  Ausführlichkeit  wiedergab, 
Bierstadt,  der  deutschen  Ursprungs  war  und  die  Düsseldorfer  Schule  in 
etwas  trockener  Auffassung  auf  die  amerikanische  Landschaft  übertrug, 
ferner  Thomas  Hill  aus  Massachusetts  und  E.  L.  Henri  sind  nebst  verschie- 
denen anderen  typische  Repräsentanten  der  amerikanischen  Landschafts- 
malerei damaliger  Zeit.  Im  Jahre  1826  wurde  die  „National  Academy  of 
Design“  in  New-York  gegründet  und  vom  Jahre  1828  an  datiert  die  eigent- 
liche amerikanische  Landschaftsmalerei  als  eine  selbständige  und  originelle 
Schule,  die  Düsseldorfer  und  englische  Einflüsse  nicht  verleugnete,  aber 
gegen  ein  Manko  an  Sentimentalität  eine  fast  geographische  Naturtreue  ein- 
tauschte. E.  L.  Henri  ist  heute  noch  tätig  und  wenn  wir  auch,  dem  modernen 
Kunstgefühle  Rechnung  tragend,  Schmelz  und  Stimmung  vermissen,  so 
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können  wir  nicht  umhin,  seinen  echt  amerikanischen  Repräsentationen  aus 
dem  Farmerleben  Interesse  entgegenzubringen,  das  freilich  nicht  ganz 
ästhetischer  Natur  ist,  sondern  einen  ethnographischen  Beigeschmack  besitzt. 
Vielleicht  aber  werden  gerade  deshalb,  trotz  des  wechselnden  Geschmackes 
der  Zeiten,  seine  Bilder  einen  bleibenden  Wert  für  das  Amerikanertum 
besitzen. 

Einer  der  eifrigsten  Anhänger  der  „Hudsonriverschool“,  George  Iness 
(1828 — 1897),  hat  eine  merkwürdige  Wandlung  durchgemacht  und  so  wie  er 
eigentlich  der  vornehmste  Repräsentant  der  amerikanischen  Landschafts- 
malerei ist,  so  repräsentiert  er  auch  zugleich  in  seiner  Person  deren 
Geschichte:  Bis  1860  gehört  er  zur  „Hudsonriverschool“  und  seine  Bilder  sind 
gerade  so  unkünstlerisch,  ausführlich,  vielumfassend  — darin  an  die  deutschen 
Schulen  des  XIV.  und  XV.  Jahrhunderts  gemahnend  — wie  die  aller  Maler 
der  Hudsonschule,  dann  aber  setzt  plötzlich  der  Einfluss  der  französischen 
Barbizonschule  ein  und  wer  seine  Bilder  von  nun  an  sieht,  der  versteht, 
dass  die  Devise  dieses  Malers  die  war:  „Nur  den  Eindruck  der  Natur  auf  eine 
empfängliche  Künstlerseele  sollen  wir  wiedergeben,  nicht  die  Natur 
abschreiben.“  Plötzlich  hatte  er  den  Poeten  in  sich  entdeckt,  nachdem  er 
gesehen  hatte,  wie  andere  Künstlerpoeten  die  Reflexe  der  Natur  auf  ihre 
Empfindung  in  Farben  wiederzugeben  wussten.  Der  Kopist  war  für  immer 
begraben.  Nichts  liegt  Iness’  Kunst  ferner,  als  vom  Nachahmer  der 
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Natur  zum  Nachahmer  der  französischen  Malerpoeten  sich  zu  erniedrigen 
— nein,  jene  hatten  ihm  nur  offenbart,  dass  man  der  Natur  inbrünstiger 
diene,  wenn  man  deren  Eindrücke  auf  die  verschiedenen  empfänglichen 
Instrumente,  wie  sie  in  den  Individuen  verkörpert  sind,  wiedergibt,  als  wenn 
man  mit  schwacher  Hand  abschreibt,  was  elementare  Gewalten  geschaffen 
haben. 

Iness’  Kunst  ist  so  eigenartig,  seine  Technik  ist  so  grandios  in  ihrer 
Einfachheit,  dass  für  ihn  kein  direktes  Vorbild  unter  den  Barbizonisten 
existiert.  Weder  seine  Farbenskala  noch  seine  Ausdrucks  weise  ist  zu  finden. 
Seine  so  wunderbaren  farbenreichen  und  dabei  harmonischen  Wälder,  die 
den  ganzen  Zauber  unserer  feingetönten  Herbststimmungen  wiedergeben, 
träumen  uns,  ohne  auch  nur  ein  buntes  Blatt,  eine  Blume  zu  zeigen,  unsere 
halbtropischen  Spätabende  vor,  wenn  der  Sonnenball  verschwunden  ist  und 
die  verborgene  Lichtquelle  den  Äther  geheimnisvoll  durchleuchtet.  Iness 
hat  hier  Schule  gemacht  und  höchst  eigentümlich  ist  es,  dass  sein  eigener 
Sohn  sich  jetzt  dem  Vater  nähert,  nachdem  auch  er  noch  zu  dessen  Leb- 
zeiten die  Kinderkrankheit  der  detaillierten  Hudsonmaler  durchgemacht  hat, 
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so  dass  er  also  sein  Nachfolger,  wenn  auch  nicht  sein  direkter  Schüler  ist. 
Ein  anderer  bedeutender  Maler,  Alexander  H.  Wyant,  der  vor  wenigen 
Jahren,  nur  zu  früh,  seiner  Kunst  entrissen  wurde,  hatte  ebenfalls  unter 
Iness’  Einfluss  gestanden,  der  aber  geteilt  ward  durch  denjenigen  Hans 
Gude’s.  Nachdem  er  jahrelang  unter  dessen  Führerschaft  gestanden  hatte, 
fühlte  er  das  Bedürfnis  einer  minder  akademischen  Malweise,  den  Wunsch 
nach  völliger  Selbständigkeit.  Er  kehrte  nach  Amerika  zurück  und  trotzdem 
seine  Gesundheit  auf  einer  Reise  nach  dem  Westen  sehr  geschwächt  wurde, 
so  hat  er  uns  doch  eine  bedeutende  Anzahl  trefflicher  Werke  hinterlassen, 
in  denen  er  den  amerikanischen  Wald  der  Adirondacks  und  den  Charakter 
der  Catskillberge  in  ihrer  machtvollen  Ursprünglichkeit  wiedergibt.  Seine 
Farbenskala  ist  nicht  reich  und  nicht  warm,  aber  die  kräftigen  Baumgruppen, 
die  sich  gegen  den  wolkenschweren  Himmel  abheben,  sind  in  Amerika 
nicht  vor  und  nicht  nach  ihm  mit  so  ernstem  Gefühle  wiedergegeben  worden. 

Ein  anderer  Landschaftsmaler,  der  gleichzeitig  mit  Iness  tätig  war  und 
auch  als  gleichwertig  angesehen  werden  kann,  ist  Homer  D.  Martin.  Manche 
stellenihn  sogarnochvor  Iness.  Auch  erhat  einen  eigentümlichen  Entwicklungs- 
gang durchgemacht.  Zuerst  war  er  Schüler  des  Landschafters  William  Hart, 
der  nicht  mehr  so  gefühllos  die  Natur  kopierte,  wie  die  ersten  Maler  der 
Hudsonmalschule,  sondern  über  einen  reichen  Schmelz  der  Farben  und  eine 
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reizvolle,  nur  allzu  akademische  Perspektive  verfügt  und  komplizierte  Motive 
liebt,  die  zur  Entfaltung  der  letzteren  günstige  Gelegenheit  boten.  Auch 
Homer  D.  Martin  arbeitete  in  derselben  Weise,  nur  trug  sein  eminentes  Farben- 
gefühl noch  mehr  poetischen  Zauber  hinein  und  obgleich  er  sich  anfangs 
ebenfalls  einer  detaillierten  Technik  befleissigte,  so  liess  doch  sein  dem 
Meister  voraneilendes  Genie  ihn  nicht  bei  den  spitzen  Pinselstrichen  verweilen, 
sondern  zwang  ihn  sich  bald  eine  breitere  Technik  anzueignen.  Dazu  kam 
der  Einfluss  der  Barbizonisten  — und  so  entstand  endlich  der  Homer 
Martin,  der  vielen  durch  die  elementare  Grossartigkeit,  die  er  in  seinen 
Himmeln,  seinen  hügeligen,  gross  angelegten  Landschaften  ausdrückt, 
mit  dem  Homer  der  Griechen  vergleichbar  scheint.  Seine  Himmel  zeigen 
wenig  Wolken,  aber  gerade  in  der  Unendlichkeit,  die  er  dadurch  zum  Aus- 
druck bringt,  liegt  der  faszinierende  Eindruck  Martin’scher  Landschaften, 
die  gegen  das  Lebensende  des  Meisters  hin  sich  immer  kühner  im  Stil 
präsentieren.  Er  ward  um  das  Jahr  1836  in  Albany  geboren  und  starb  im 
Jahre  1897. 

Nur  wenig  Jahre  jünger  als  er  ist  ein  anderer  Meister,  der  entschieden 
ebenfalls  zu  den  Begründern  unserer  heutigen  „tonal  School  of  Amerika“ 
gehört:  der  im  Jahre  1847  geborene  R.  A.  Blakelock,  der  heute  zwar  noch  zu 
den  physisch  Lebenden  gehört,  aber  leider  geistig  tot  ist,  da  er  im  Wahnsinn 
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schmachtet.  Er  kann  als  ein  direkter  Nachfolger  Rousseau’s  angesehen 
werden  und  zeigt  den  Einfluss  der  Barbizonschule  am  allerdirektesten.  Nur 
ist  seine  Palette  noch  tiefer  gestimmt,  als  die  seines  Meisters  und  obwohl  er 
meist  ein  kleines  Format  für  seine  Bilder  ausgewählt  hat,  so  ist  seine  Technik 
doch  eine  unglaublich  kecke.  Abendhimmel  von  phänomaler  Wirkung,  blitz- 
artige Lichteffekte  gehören  zu  seinen  Lieblingssujets.  Seine  Kunst  hat  etwas 
Düsteres,  Solennes  - — an  Beethoven  gemahnend. 

Diese  sind  die  ersten  bedeutenden  amerikanischen  Repräsentanten  der 
auf  den  Niederländern  und  weiterhin  den  Barbizonisten  beruhenden,  sich  jetzt 
zu  grosser  Bedeutung  emporarbeitenden  amerikanischen  Landschaftsschule, 
die  sich,  wie  schon  erwähnt,  die  „tonal  School  of  Amerika“  nennt.  Ihren 
Stempel  tragen  heute  die  Ausstellungen  — und  zwar  beide,  sowohl  die  der 
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„Academy“,  als  die  der  „Society  of  American  Artists“,  welche  unsere 
Sezession  repräsentiert.  Sie  hat  sich  — eine  kleine  Bande  von  Stürmern  und 
Drängern  — vor  über  20  Jahren  von  den  konventionellen  Akademikern  ab- 
gesondert, um  hauptsächlich  den  Freilichtbestrebungen  zu  dienen.  Dann 
entwickelte  sich  — schon  unter  dem  eigenen  Dach  der  rasch  emporgeblühten 
„Society“ — der  Impressionismus  zu  dominierender  Stellung  und  Ausdehnung. 
Heute  sind  nur  noch  ganz  wenige,  die  wirklich  ihre  Bestimmung  in  jener 
Richtung  gefunden  haben,  verblieben  und  die  Stimmungmalerei,  durch  nieder- 
ländisch-französischen Einfluss  entstanden  und  auf  amerikanischen  Boden 
versetzt,  ist  hier  in  beiden  Ausstellungen  in  Blüte,  wie  besonders  die  letzt- 
winterlichen Ausstellungen  bewiesen.  — Die  Pioniere  jener  Schule,  Iness, 
Homer  Martin,  Wyant,  Blakelock,  haben  auch  erst  jetzt,  da  sie  nicht  mehr 
schaffen,  Ruhm  und  hohe  Preise  ihrer  Bilder  erzielt.  Und  ihre  Nachfolger- 
schaft steht  obenan  unter  Amerikas  Künstlerschaft.  Deshalb,  weil  diese  Land- 
schaftsschule das  Bedeutendste  und  vor  allem  das  Eigenartigste  um- 
schliesst,  was  Amerika  in  der  Kunst  aufweist,  habe  ich  ihr  die  erste  Stelle 
in  dieser  allgemeinen  Betrachtung  — der  sonstigen  Tradition  von  Kunst- 
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berichten  wider- 
sprechend, die  der 
Figurenmalerei  ge- 
wöhnlich die  erste 
Stelle  einräumt  — 
angewiesen. 

Ich  will  nun 
auch  weiter  an  jene 
ersten  Maler  der 
,, tonal  School“  an- 
knüpfen. Auch  der 
wirklich  bedeuten- 
den Impressio- 
nisten will  ich 
daher  erst  nachher 
gedenken  und  erst 
konstatieren,  dass 
Henry  W.  Ranger, 

wie  schon  eingangs  erwähnt,  heute  als  das  Haupt  der  „tonal  School“  anzu- 
sehen ist.  Um  ihn  scharen  sich  allsommerlich  in  Lyme,  Connecticut, 
eine  Menge  jüngerer  und  auch  gleichaltriger  Maler.  Andere  malen  anders- 
wo, malen  auch  anders,  aber  doch  kennzeichnet  alle  ein  Zug:  Sie  haben 
die  Mission  der  Barbizoner  Künstlerpoeten  verstanden,  die  Iness  so  schön 
mit  den  Worten  ausdrückt:  Man  solle  den  verschiedenen  Eindruck  der 
Natur  auf  die  empfängliche  Seele  des  Künstlers  wiedergeben.  Ranger  selbst, 
ein  Mann  im  kräftigsten  Mannesalter,  hat  sich  unsere  herbstlichen  Wälder 
mit  ihrem  tiefen  Weinrot,  ihrer  feurigen  Kupferfarbe  und  dem  warmen  Braun- 
gelb, dem  tiefblauenFrühabendhimmel  als  etwas  ihm  besonders  Sympathisches 
und  seinem  Farben-  und  Formengefühl  Entsprechendes  ausgesucht,  was  nicht 
hindert,  dass  auch  Wiesen  mit  mächtigen  Bäumen  in  ihrer  Mitte  oder  nur 
wellige  Gefilde  oder  ein  Städtebild  ihn  fesseln  und  zu  höchst  interessanten 
Bildern  inspirieren  können.  Leider  hat  man  in  Europa  kaum  einen  Begriff 
seiner  Kunst  voll  tiefgesättigter  Farben  und  kraftvoller  Technik.  Wohl  zeigte 
die  Berliner  Kunstausstellung  von  1903  einige  Bilder  seiner  Hand,  aber  wenn 
irgendwelche  Gemälde  einer  richtig  gestimmten  Umgebung  bedürfen,  so  sind 
es  sicher  diejenigen  Rangers.  Wer  dieselben  wie  ich  gegen  die  kupferfarbene 
Plüschtapete  seines  luftighohen  Ateliers,  umgeben  von  hiezu  getönten 
schweren  Vorhängen,  geschnitzten  Möbeln,  Kupfer-  und  Messinggefässen, 
Fellen  von  gesättigten  Farben,  erblickt  hatte  — und  sie  nun  wiedersah  auf 
der  entsetzlich  kalten,  bläulich  grauen,  gestrichenen  Wand  des  für  die 
Amerikaner  angewiesenen  Saales  XXXII  in  Berlin  — der  konnte  sich  wohl 
eines  leichten  Fröstelns  nicht  erwehren.  Auf  dieser  harten,  kalten  Wand  sahen 
unsere  tiefgetönten  warmen  Landschaften  mit  ihren  gebrochenen  Farben 
wie  Schmutzflecken  aus!  Leonard  Ochtman,  dessen  Morgendämmerungen 
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in  der  amerikanischen  Gebirgswelt 
zum  Poetischesten  und  Reizvollsten 
gehören,  was  unsere  derzeitige 
Kunst  schafft,  hatte  auch  schwer, 
vielleicht  noch  schwerer  als  Ranger 
unter  der  Ungunst  der  Verhältnisse 
zu  leiden  — und  so  hatten  es  alle 
Landschafter.  Es  fiel  mir  besonders 
auf,  dass  Coffin,  dessen  stark  grüne 
Gefilde  mich  nie  recht  begeistern 
konnten,  in  Berlin  günstig  hervor- 
stach — weil  er  der  harten  Um- 
gebung gewachsen  war.  Es  nimmt 
mich  durchaus  nicht  wunder,  dass 
ich  in  vielen  Kritiken  über  die  Ber- 
liner Ausstellung  las,  die  Amerikaner 
exzellierten  besonders  in  Porträt- 
und  Figurenbildern,  denn  diese  sind 
eben  doch  durch  Komposition, 

Zeichnung  und  den  Hintergrund, 
den  sie  mitbringen,  von  dem  Hinter- 
grund des  Saales  unabhängiger, 
als  die  Landschaft,  und  die  Vor- 
züge der  figuralen  Gemälde  konnten 
daher  weniger  zu  Schanden  werden 
als  die  der  Landschaften.  Ausser- 
dem waren  viele  der  ersteren  im 
anstossenden  rotgehaltenen  Saale 
untergebracht.  Wer  Gelegenheit 
hat,  sich  des  näheren  mit  amerika- 
nischer Kunst  zu  beschäftigen,  wird 
aber  kaum  im  Zweifel  sein,  dass 
deren  Hauptstärke  auf  dem  landschaftlichen  Gebiete  liegt. 

Ranger,  sowie  die  meisten  nun  zu  nennenden  Maler  zeichnen  sich 
durch  eine  sehr  kühne  Technik  aus,  der  Vordergrund  ist  meist  nur  suggeriert, 
wirkt  aber  sehr  echt.  Viele  Effekte  werden  durch  eine  Art  Deckfarben- 
lasierung erreicht.  Ranger  zeigt  aber  stets,  dass  die  Zeichnung  gründlich 
studiert  ist,  und  erklärt  auch,  jeder  müsse  damit  beginnen,  dass  er  so  aus- 
führlich arbeite,  wie  die  Maler  der  niederländischen  Stilleben.  Natürlich 
liegt,  wie  seinerzeit  beim  Impressionismus,  auch  bei  der  Tonmalerei  die 
Gefahr  vor,  dass  die  zeichnerischen  und  echt  malerischen  Qualitäten  in 
einer  Farbenspielerei  untergehen  und  faktisch  gibt  es  auch  heutzutage  schon 
manche,  die  dieser  Gefahr  unterliegen.  Hier  seien  diejenigen  hervorgehoben, 
die  als  vorbildlich  gelten  können. 
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Paul  Dessar,  in  Indianopolis  geboren,  der  lange  in  Frankreich  gelebt  und 
unter  Fleury  und  Bougereau  studiert  hat,  jetzt  aber  mit  Ranger  in  Lyme 
arbeitet,  ist  entschieden  unter  diese  zu  zählen.  Der  frühe  Mondschein  ist 
sein  Hauptgebiet,  jene  klaren,  halb  noch  vom  Tages-,  halb  schon  vom  Nacht- 
gestirn beleuchteten  Abende  mit  ihren  zauberhaften  Stimmungen  liebt  er 
besonders,  und  heimkehrende  Schaf-  und  Kuhherden  scheinen  ihm  den 
Frieden  und  die  Ruhe  anzudeuten.  Seine  Technik  zeigt  viel  Kraft  und  mit 
sehr  viel  Geschicklichkeit  weiss  er  eigentümliche  und  doch  völlig  wahr 
wirkende  Effekte  hervorzubringen,  besonders  durch  Lasierung  mit  Deck- 
farben. Auf  französischen  Ausstellungen  sind  ihm  viele  Auszeichnungen 
geworden  und  er  hat  auch  Bilder  an  das  französische  Gouvernement  ver- 
kauft. Ähnlichkeit  in  der  Technik  besitzt  George  H.  Bogert.  Auch  er  liebt 
die  Trockenlasur,  aber  seine  Farbenskala  ist  eine  verschiedene:  minder 
zart,  tiefer  und  glutvoller.  Kräftige  Sturm-  oder  Sonnenuntergangs- 
beleuchtungen an  der  Küste,  wobei  ein  warmes  Gelb,  tiefes  Braun  und  ein 
gesättigtes  Tiefrot  häufig  dominieren  und  wundersam  harmonieren,  weiss 
er  höchst  reizvoll  darzustellen.  Auch  Bogert  hat  lange  in  Frankreich,  und 
zwar  unter  Puvis  de  Chavanne  und  Collin  studiert,  aber  vor  allem  ist 
holländischer  Einfluss  in  seiner  Kunst  fühlbar,  die  wie  eine  mit  modernen 
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starken  Emotionen 
versetzte  Über- 
tragung althollän- 
discher Land- 
schaften wirkt.  Er 
ist  von  hollän- 
discher Abkunft. 
Wie  verwandt  un- 
sere amerikanische 
„tonal  School“  mit 
denHolländern  und 
Barbizonisten  ist, 
hat  Ranger  durch 
eine  von  ihm  im 
Lotosklub  vor  eini- 
gen Jahren  arran- 
gierte Ausstellung 
bewiesen,  in  der 
er  an  die  hollän- 
dischen Land- 
schaften die  Barbi- 
zonisten und  dann 
die  jetzigen  ameri- 
kanischen Stim- 
mungsmaler reihte. 
Von  Bogert  stehen 
mir  leider  derzeit 
keine  Photogra- 
phien zur  Ver- 
fügung. Er  gehört 
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aber  in  die  vor- 
derste Reihe  un- 
serer Landschafter.  Sein  Hauptquartier  ist  East-Hampton  in  Long-Island 
am  Ozean. 

Hier  sei  auch  gleich  noch  einer  unserer  vornehmsten  Marinemaler 
genannt,  der  weniger  die  Küste  als  den  Ozean  selbst  mit  seiner  Wellen- 
pracht sich  für  den  Pinsel  auserkoren  hat.  Es  ist  F.  K.  M.  Rehn.  Er  gehört 
nicht  eigentlich  zur  „tonal  School“,  sondern  hält  sich  direkter  an  die  Natur 
als  jene,  malt  aber  mit  grosser  Virtuosität  und  feinem  Gefühl  für  Farbe  die 
ozeanische  Welt.  Sein  blauer  atlantischer  Ozean  mit  der  Pracht  der  hellen, 
sich  überstürzenden  Wellen  ist  stets  von  machtvoller  und  echter  Wirkung. 
Auch  er  hat  Europa  schon  oft  besucht.  In  Lyme  haben  sich  noch  zwei  sehr 
jugendliche,  aber  hoch  talentierte  Maler  an  Ranger  angeschlossen:  die 
beiden  Brüder  Reynold  und  Gifford  Beal.  Der  erstere  ist  ebenfalls  vor  allem 
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Marinemaler,  aber  nicht  nur  der  Ozean  selbst  fesselt  ihn,  sondern  vor  allem 
das,  wie  der  Mensch  sich  ihm  dienstbar  gemacht  hat : das  heisst,  die  Welt 
der  Fahrzeuge  im  Kampfe  mit  den  Elementen.  Auf  ganz  eigentümlichem 
Wege  ist  Reynold  Beal  überhaupt  dazu  gekommen,  Maler  zu  werden. 
Zuerst  waren  es  die  Fahrzeuge  selbst,  aber  vom  technischen,  nicht  vom 
malerischen  Standpunkte  aus,  die  ihn  interessierten:  er  war  Schiffsingenieur 
und  schliesslich  hat  ihn  die  malerische  Seite  der  Objekte,  mit  denen  er  sich 
zu  beschäftigen  hatte,  mehr  angezogen,  als  deren  Konstruktion,  obwohl  er 
sich  auch  heute  durch  die  grosse  Exaktheit  und  Korrektheit  der  Fahrzeuge 
gegenüber  manchen  Künstlern,  die  es  damit  nicht  so  genau  nehmen,  aus- 
zeichnet. Aber  dem  Effekt  der  verschiedenartigen  Segelschiffe  auf  den  je 
nach  der  Tages-  oder  Nachtzeit  so  sehr  in  ihrer  Farbenskala  variierenden 
Fluten  gilt  jetzt  natürlich  sein  Hauptaugenmerk.  Die  opalisierenden 
Tönungen  gelingen  ihm  ganz  besonders.  Reynold  Beal  berechtigt  zu 
bedeutenden  Hoffnungen.  Nicht  minder  begabt  ist  übrigens  sein  Bruder 
Gifford,  der  in  der  Landschaft  sehr  schön  getönte  Bilder  von  ziemlich  hellen, 
gebrochenen  und  aber  warmen  Tönen,  zum  Beispiel  die  Vegetation  auf  den 
Hügeln  der  Küste,  mit  Vorliebe  malt. 

Einer  unserer  originellsten  Maler  für  See  und  Land,  der  auch  einen 
höchst  eigentümlichen  Studiengang  durchgemacht  hat,  ist  F.  de  Haven.  Er 
ist  auf  dem  Lande  bei  Indiana  aufgewachsen,  und  ohne  jede  Anregung  ward 
in  ihm  die  Liebe  zur  Malerei  rege.  Er  lief  viele  Meilen,  um  einen  Schilder- 
maler zu  besuchen,  der  hie  und  da  eine  Landschaft  verbrach.  Er  fing  selbst 
an  zu  pinseln,  aber  in  seiner  Zeit  und  Umgebung  schien  die  Malerei  aus- 
sichtslos. Da  er  auch  musikalisch  war,  brachte  er  es  schliesslich  zu  einem 
Mitglied  eines  kleinen  Theaterorchesters,  dabei  malte  er  zugleich  und 
schliesslich  arbeitete  er  sich  im  Jahre  1885  nach  New-York;  dort  genoss  erden 
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ersten  Unterricht  in  der  Malerei  und  studierte  unter  Geo  D.  Smillie  und  Walter 
Saterlee,  ohne  aber  von  den  beiden,  noch  von  irgend  einem  anderen  ernstlich 
beeinflusst  zu  werden.  Höchstens  könnte  durch  seine  höchst  phantastischen 
und  eigenartigen  Bilder  die  Erinnerung  an  einen  Meister  der  Vergangenheit 
wach  werden.  Die  Auswahl  der  Landschaft,  zum  Beispiel  die  wilde 
See  zwischen  Felsen  geklemmt:  an  Salvator  Rosa,  von  dem  er,  de  Haven, 
aber  gar  nicht  viel  kennen  dürfte,  da  er  noch  nie  in  Europa  war.  Seine  Tönung 
ist  tief  und  in  gebrochenen  Farben,  denen  er  eine  verschleierte  Wirkung  zu 
geben  weiss.  Seine  Waldszenen,  meist  den  glühenden  amerikanischen 
Herbst  darstellend,  kommen  seinen  Seestücken  und  Felsengegenden  an  Reiz 
manchmal  nicht  gleich  — manchmal  aber  übertreffen  sie  sie  noch.  Eine 
Ungleichheit  ist  bei  einem  so  phantasievollen  und  genialen  Künstler,  dem  jede 
Schablone  fern  liegt,  ganz  unvermeidlich.  Jetzt  bewohnt  de  Haven  während 
des  grössten  Teiles  des  Jahres  sein  Atelier  im  Maine  und  findet  dort  in  der 
wilden  felsigen  Küste  das  richtige  Material  für  seine  eigenartigsten  Bilder, 
die  ihm  in  den  letzten  Jahren  immer  Preise  gebracht  haben. 

Grundverschieden,  aber  nicht  minder  ihre  Stimmungen  so  recht  aus 
der  amerikanischen  Natur  hervorholend  und  durch  vollendete  Künstlerschaft 
verklärend,  sind  zwei  andere  Künstler:  J.  Francis  Murphy  und  Leonard 
Ochtman.  Dem  ersteren  ward  voriges  Jahr  für  seine  ungemein  duftige 
Morgenlandschaft  in  der  Ausstellung  der  American  Artists  der  Preis  für  das 
beste  Landschaftsbild.  Aber  leider  spottet  dieses  Landschaftsbild  jeder 
Reproduktion.  Es  präsentiert  duftige  Morgennebelstimmung  des  Spät- 
herbstes; ein  kahler  Baum  hebt  sich  heraus  — sonst  alles  grauer  zarter  Duft 
in  verschiedener  Tönung.  Daraus  ein  Bild  von  intensiver  Wirkung  zu 
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schaffen:  dies  Pro- 
blem hat  Murphy 
grossartig  gelöst. 

Und  in  dieser 
Richtung  liegtseine 
Künstlerschaft 
überhaupt,  wenn 
er  sich  auch  viel- 
leicht das  Problem 
einer  Landschaft, 
fast  ohne  Formen 
und  Farben  und 
doch  mit  aller  per- 
spektivischen Kor- 
rektheit und  der 
höchsten  maleri- 
schen Wirksam- 
keit, selten  noch 
in  so  potenzierter 
Weise  gestellt  hat. 

Auch  Leonard 
Ochtman  liebt  vor 
allem  die  Poesie 
der  frühesten  Mor- 
genstunden wie- 
derzugeben, aber 
er  zeigt  uns  Täler 
und  Hügelgelände, 
wenn  die  erste 
Sonne  sie  verklärt, 
oder  auch  wenn  sie 

nachmittags  hinabzusinken  beginnt  und  einen  goldigen  Schein  über  die 
Landschaft  verbreitet.  Es  liegt  etwas  ungemein  Friedvolles,  Freudvolles 
über  Ochtmans  Gemälden.  Sein  sonniges  Temperament  spiegelt  sich  in 
denselben  wieder,  die  fein  gestimmte  Sensibilität  eines  für  die  subtilsten 
Nuancierungen  empfänglichen  Künstlergemütes.  Die  atmosphärischen 
Effekte  weiss  er  mit  unendlicher  Feinheit  und  sehr  viel  Empfindung  wieder- 
zugeben. Ochtman  wurde  dieses  Jahr  ausgezeichnet  durch  die  Iness- 
Medaille,  welche  die  Akademie  der  besten  Landschaft  der  Ausstellung 
verleiht.  Er  ist  geborener  Holländer,  wurde  im  Jahre  1854  in  Zennemaire, 
Provinz  Zeeland,  geboren,  aber  seine  Familie  stammt  ursprünglich  aus 
Hannover.  Sein  Vater  war  Dekorationsmaler.  Als  Leonard  12  Jahre  alt 
war,  siedelte  die  Familie  nach  Albany,  New-York,  über.  Der  Knabe  wurde 
erst  zum  gewerblichen  Zeichner  bestimmt,  aber  verwandte  alle  freie  Zeit 
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zur  Arbeit  nach  der  Natur 
und  verdiente  sich  so  viel, 
um  schliesslich  einen 
Winter  lang  die  „Art 
students  League“  be- 
suchen zu  können.  Es  war 
dies  die  einzige  reguläre 
Studienzeit.  Erst  nachdem 
er  schon  zu  den  aner- 
kannten Malern  New- 
Yorks  gehörte  und  in 
keiner  Ausstellung  fehlte, 
unternahm  er  einige 
Studienreisen  nach 
Europa,  die  erste  im  Jahre 
1885.  Von  seiner  Be- 
sitzung in  Connecticut  aus 
unternimmt  er  allsommer- 
lich seine  Fahrten  ins 
amerikanische  Land, 
dessen  Charakter  in  seinen 
reizvollen  Stimmungen 
Ochtmans  Bilder  aus- 
strahlen. Man  beginge 
nämlich  einen  grossen 
Irrtum,  wenn  man  glauben 
würde,  unser  Land  be- 
sässe  nur  grossartige  Szenerien  oder  ödes 
östlichen  Staaten  ist  gerade  an  intimen 
sehr  reich. 

Dwight  W.  Tryon,  von  dem  uns  leider  auch  keine  Illustration  zur 
Verfügung  steht,  ist  ein  Maler,  der  ebenfalls  sehr  charakteristisch  die 
amerikanische,  speziell  die  Neu-England-Atmosphäre  wiedergibt  in  ihren 
klaren  reinen  Qualitäten.  Er  stammt  aus  Hartfort,  Connecticut,  und  hat,  nach- 
dem er  bereits  verheiratet  war,  Europa  besucht  und  in  Paris  bei  Jacqueson 
de  la  Chavreuse  und  C.  Daubigny  studiert.  Erster  Frühling  in  New  England, 
der  aufgehende  Mond,  Neu-England  Hügel,  sowie  ein  Sonnenuntergang, 
der  sich  im  Besitze  der  Cockeran  Kunstgalerie  in  Washington  befindet, 
gehören  zu  Tryons  berühmtesten  Gemälden.  Seit  dem  Jahre  1886  hat  jede 
amerikanische  Ausstellung  Tryon  Preise  gebracht,  auch  auf  der  inter- 
nationalen Ausstellung  in  München  im  Jahre  1892  wurde  ihm  die  goldene 
Medaille  zuteil.  Kraft  und  Gefühl,  französische  Technik,  barbizonistischer 
Einfluss  — und  dabei  doch  ein  recht  amerikanischer  Stempel  charakterisieren 
seine  Bilder. 


Terrain.  Das  Hügelland  der 
landschaftlichen  Schönheiten 
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Einer  unserer  jüngeren  Maler,  der  manches  Jahr  zu  warten  hatte,  ehe 
ihm  der  verdiente  Beifall  wurde,  ist  Albert  L.  Groll.  Er  zeigt  in 
seiner  Kunst  die  eigentümliche  Konstellation,  dass  er,  obgleich  von 
deutscher  Abkunft  in  Amerika  geboren  und  aufgewachsen,  in  München  aus- 
gebildet, doch  einer  der  getreuesten  und  direktesten  Anhänger  der  Barbi- 
zonisten  ist,  er,  der  Frankreich  noch  nie  besucht  hat,  nie  unter  einem 
französischen  Meister  gearbeitet  hat.  Aber  um  des  Einflusses  dieser  gross- 
artigsten Malerpoeten  teilhaftig  zu  werden,  braucht  man  ja  heute  beides  nicht 
mehr:  sowohl  in  München  als  in  New-York  sind  die  Barbizonisten  reich 
vertreten.  Groll  hat  sich  unter  Gysis  und  Loeffts  tüchtige  Kenntnisse 
angeeignet,  ging  aber  dann,  nach  New-York  zurückgekehrt,  auf  die  Land- 
schaft über,  für  die  ihn  sein  ungemein  sensitiver  Farbensinn,  seine  hoch 
potenzierte  Empfänglichkeit  für  Natureindrücke,  sowie  die  Gabe,  dieselben 
voll  in  Erinnerung  zu  behalten,  als  besonders  geeignet  erscheinen  Hessen. 
Groll  hatte  einen  anderen  Studienweg  eingeschlagen,  als  die  meisten 
Amerikaner,  weder  New-Yorker,  noch  Pariser  Kunstschulen  hat  er  besucht, 
er  kehrte  nach  Amerika  zurück,  als  der  Impressionismus  blühte  und  die  Pfor- 
ten unserer  Ausstellungen  blieben  ihm  daher  für  manches  Jahr  verschlossen, 
besonders  da  er  höchst  bescheiden  auftrat.  Da  „entdeckte“  ihn  aber  der 
jüngere  Iness,  kaufte  selbst  eine  von  Grolls  Landschaften  um  das  Doppelte 
des  von  diesem  geforderten  Preises  und  erklärte,  der  Maler  unterschätze 
sich  selbst.  Iness  stand  bereits  in  grossem  Ansehen  als  Sohn  des  berühmten 
Vaters  sowohl,  als  um  der  eigenen  Arbeiten  willen.  Durch  sein  Vorgehen  war 
sofort  die  Aufmerksamkeit  auf  Groll  gelenkt:  alle  Pforten  öffneten  sich  für 
diesen  und  heute  fehlen  in  keiner  unserer  Ausstellungen  an  den  Ehren- 
plätzen einige  Grolls  von  tiefer  satter  Farbenpracht.  Die  Formen,  besonders 
auch  der  Vordergrund,  sind  obwohl  in  sehr  flotter  Technik  gehalten, 
doch  mehr  suggeriert  als  bestimmt  gezeichnet  — aber  gerade  dadurch 
kommen  die  atmosphärischen  Effekte  zu  reizvoller  Wirkung.  Grolls 
Bilder  sind  von  gleichsam  musikalischer  Wirkung.  Er  ist  auch  eben 
daran,  eine  Serie  von  Symphonien  in  Farben  zu  malen:  das  gelbe 
Herbstland,  das  Junigrün  in  Wald  und  Wiese,  das  Silbergrau  in  der  Hudson- 
landschaft, der  feurige  Wald  der  amerikanischen  Novembertage  — sie  alle 
haben  ihn  so  gewaltig  inspiriert,  dass  ein  bekannter  deutscher  Musiker, 
der  ihn  in  New-York  besuchte,  Tonstücke  zu  Grolls  Farbensymphonien 
komponieren  will. 

Kräftige  plastische  Formen,  enorme  Baumriesen,  wie  die  südliche 
Sonne  sie  wachsen  lässt,  über  ihnen  das  azurne  Firmament  — oder  Berge 
von  grotesker  Gestalt,  in  all  ihrer  Echtheit  und  doch  gesehen  durch  ein 
Künstlerauge  von  verfeinertem  Geschmack,  so  zeigen  sich  Julian  Rix’ 
Werke.  Seine  Wiege  stand  nicht  neben  jenen  halbtropischen  Bäumen, 
sondern  in  dem  nördlichen  Staate  Vermont.  Sein  Vater  war  Advokat  und 
der  Sohn  sollte  sich  demselben  Berufe  widmen,  aber  er  zog  es  vor,  da  seine 
Neigung  sich  der  Kunst  zuwendete  und  der  Vater  derselben  absolut  keinen 
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Vorschub  leistete,  sich  als  Schildermaler  durchzubringen  und  nebenbei 
nächtelang  künstlerisch  zu  arbeiten.  Mit  25  Jahren  eröffnete  er  zuerst 
in  San  Francisco  ein  Atelier,  dann  war  er  als  Illustrator  und  Kupferstecher 
für  Harpers  Monatsschrift  tätig.  Seit  16  Jahren  malt  er  in  New-York, 
unterbrochen  durch  Studienreisen  nach  dem  Süden.  Rix  hat  nie  ein  Bild 
verkaufen  wollen,  sondern  sich  lieber  auf  andere  Weise  ernährt,  bis  er  selbst 
die  volle  Überzeugung  hatte,  dass  seine  Bilder  auf  der  Höhe  seien.  Heute 
verkauft  er  keines  unter  2000  Dollars,  trotzdem  er  nie  eine  Ausstellung 
beschicken  mag. 
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Vom  Sommer  des  Südens 
zum  Winter  ist  freilich  ein 
gewaltiger  Schritt  und  doch 
scheint  er  nicht  so  gross, 
wenn  wir  ihn  in  künstleri- 
scher Beziehung  tun:  Walter 
Palmers  Schneegemälde 
lassen  sich  an  Grossartigkeit 
und  Echtheit  gewissermassen 
Rixens  kalifornischen  Land- 
schaften an  die  Seite  stellen! 
Und  die  Klarheit  der  Atmo- 
sphäre des  Winters,  die 
Palmer  so  herrlich  wiedergibt, 
zeigt  trotz  Schnee  und  Eis, 
dass  auch  die  New-Yorker 
dem  Äquator  um  bedeutendes 
näher  sind,  als  die  Deutschen. 
Die  sonnigen  Wintertage, 
wie  sie  uns  beschieden  sind, 
haben  an  Walter  Palmer 
einen  Interpreten  gefunden, 
dem  niemand  leicht  gleich 
kommt.  Trotzdem  ich  auch 
europäische  Ausstellungen 
aufs  aufmerksamste  verfolgt 
habe,  muss  ich  gestehen, 
dass  ich  die  helle  Pracht 
eines  Wintertages,  die  Durch- 
sichtigkeit eines  frischgefrorenen  Gewässers,  die  schneeigen,  sonnen- 
beleuchteten Tannen  noch  nie  so  wahr,  so  erquickend  habe  gemalt  gesehen, 
als  von  Palmer.  Und  er  sollte  nichts  anderes  malen.  Wenn  der  Schnee  von 
seinen  Bäumen  geschmolzen,  oder  sie  noch  nicht  bedeckt  hat,  wenn  er 
Wälder  malt,  wie  viele  andere,  dann  malt  er  sie  gut,  aber  nicht  besser 
wie  viele  andere  — aber  im  Schnee,  da  kommt  ihm  keiner  so  leicht  gleich. 
Seine  Winterlandschaften  haben  ihm  schon  viele  Preise  eingebracht.  Er  ist 
in  Albany  geboren  und  hatte  zwei  sehr  verschiedenartige  Lehrer:  F.  S.  Stuart, 
das  Haupt  der  Hudsonriverschool,  und  Carolus  Duran  in  Paris,  — aber 
von  keinem  weist  seine  Kunst  eine  Spur  auf. 

Ein  Maler,  der  sich  echt  amerikanische  Sujets  aussucht  und  sie  mit 
nicht  geahntem  malerischem  Reiz  wiederzugeben  weiss,  ist  C.  C.  Cooper  aus 
Philadelphia.  Er  hat  in  der  diesjährigen  Ausstellung  des  New-Yorker 
„Water  Color  Society“  den  Preis  für  das  beste  ausgestellte  Bild  errungen  und 
zwar  für  die  Darstellung  eines  „Sky-skrappers“  aus  dem  Geschäftsteile  der 
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Stadt.  Diese  15  bis  20  Stock- 
werke hohen,  meist  architek- 
tonisch unschönen  Gebäude 
spotten  ja  eigentlich  jeder 
künstlerischen  Verklärung  — 
sollte  man  wähnen,  und  doch 
hat  Cooper  es  fertig  gebracht, 
sie  ihnen  zu  geben  durch 
seine  grossartige  Beobach- 
tung und  Wiedergabe  atmo- 
sphärischer und  koloristischer 
Effekte.  Die  Perspektive,  so- 
wie das  vom  Dunst  ver- 
wischte Ziegelrot  der  Ge- 
bäude, die  dampfige  Gross- 
stadtluft, in  die  Menschen 
und  Dinge  getaucht  sind  — 
das  ist  so  stimmungsvoll  und 
wahr  wiedergegeben,  dass 
wohl  niemand  Cooper  den 
Preis  absprechen  konnte. 

Gehört  er  nun  noch  zur 
„tonal  School“  oder  neigt  er 
schon  mehr  zu  den  Impressio- 
nisten? Ich  denke,  er  steht 
auf  harter  Kante  und  dürfte 
wohl  ein  wenig  mehr  nach 
der  impressionistischen  Seite 
neigen.  Seine  Kathedralen- 
bilder zum  Beispiel  mahnen 
an  Monets  Kathedralenbilder. 

Cooper  hat  auch  mehrere 
Jahre  in  Frankreich  studiert. 

So  wollen  wir  denn  ge- 
rade hier  unsere  bedeu- 
tendsten Impressionisten  an-  W.  M.  Chase,  Porträt  eines  jungen  Mädchens 

schliessen  — diejenigen,  die 

es  geblieben  sind  und  mit  voller  Berechtigung  geblieben,  auch  seit  der 
Impressionismus  nicht  mehr  Modesache  ist.  Vorher  sei  noch  erwähnt, 
dass  ich  Julian  Rix  und  Palmer  wohl  im  Anschlüsse  an  die  „tonal 
School“,  aber  nicht  als  eigentlich  zu  ihr  gehörig  betrachte,  sondern 
sie  als  Wirklichkeitsmaler  bezeichnen  möchte,  ferner  dass  die  bedeutenden 
Maler  der  „tonal  School“  mit  den  besprochenen  Malern  durchaus  nicht 
erschöpft  sind,  sondern  Männer  wie  Swain  Gifford  mit  seinen  ungemein 
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fein  gestimmten  Land- 
schaften, Artur  J.  Par- 
ton,  der  die  amerika- 
nische Eigenart  der 
Szenerie  mit  einer 
liebevollen  Empfind- 
samkeit sonder- 
gleichen behandelt, 
Artur  Höher,  der  eben- 
falls die  Stimmung 
unserer  Wiesen  und 
Flussgelände  trefflich 
wiedergibt,  auch  ganz 
besonders  der  Alt- 
meister Robert  C. 
Minor  mit  seinen  tief- 
und  sattgestimmten 
stürmischenWald-und 
Gebirgslandschaften, 
auf  denen  meistens  die 
Sonne  eben  durch 
einen  Wolkenriss 
blitzt,  Bruce  Crane 
und  de  Forest  Brush 
nicht  übergangen  wer- 
den dürfen.  Leider 
stehen  mir  von  ihnen 

A.  Jongers,  Porträt  der  Misses  Clark  keine  Bilder  ZUr  Ver- 

fügung und  so  fällt  die 

Beschreibung,  die  nicht  durch  den  Augenschein  unterstützt  werden  kann, 
knapper  aus.  Selbst  unseren  grossen  Maler  der  stürmischen  Küstenwinde, 
dessen  steile  Klippen  und  wilde  Wellenbilder  sturmgepeitschte  Menschen 
bevölkern,  will  ich  hier  nur  streifen,  um  hoffentlich  ein  anderes  Mal  aus- 
führlich und  durch  Illustrationen  belebt  mein  Urteil  über  ihn  formulieren  zu 
können:  Winslow  Homer. 

Auch  aus  der  reichen  Zahl  der  den  Männern  gleichgeschätzten  Land- 
schaftsmalerinnen sei  hier  noch  eine  erwähnt,  und  zwar  Belle  Hävens,  der 
in  der  letzten  Academy-Ausstellung  der  dritte  Hallgartenpreis,  welcher  für 
die  besten  Bilder  von  Malern  unter  35  Jahren  bestimmt  ist,  zuteil  wurde. 

Auch  die  Malerei  der  amerikanischen  Impressionisten  wird  leider  nicht 
im  Bilde  verdeutlicht  werden;  die  Reproduktion  ist  ihrer  Art  auch  nicht 
günstig.  An  der  Spitze  steht  ohne  Zweifel  Childe  Hassam  mit  seinen  mosaik- 
artigen, aber  trotz  impressionistischer  Darstellungsweise  präzis  gezeich- 
neten Bildern,  die  uns  teils  die  Strassen  des  eleganten  Teiles  von 
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New-York  zeigen,  sei  es  im 
Sonnenlichte,  sei  es,  während 
der  Regen  die  5.  Avenue 
peitscht  und  die  New-Yorkerin 
zierlich  ihre  Röcke  vor  dem 
nassen  Element  schützt,  teils 
Behausungen  in  amerika- 
nischen oder  französischen 
ländlichen  Distrikten  oder  es 
ist  die  See,  die  schöne  Frau 
am  Klavier,  im  Blumengarten, 
die  er  malt.  Childe  Hassams 
Feld  ist  ein  weites,  aber  was 
er  auch  malen  mag,  wir  er- 
kennen sofort  die  hellen,  zarten 
und  klaren  Farben,  die  herrliche 
Luftperspektive,  die  fein  ge- 
strichelte Technik,  die  sogar 
in  seiner  Schrift  deutlich  zum 
Ausdrucke  kommt,  wie  mir 
gerade  wieder  seine  Briefe,  die 
vor  mir  liegen,  beweisen. 

Der  grösste  nächst  ihm 
gehört  nicht  zu  den  Lebenden, 
es  ist  John  H.  Twachtman. 

Er  ist  aber  erst  so  kürzlich 
dahingegangen  — während  des 
vorigen  Winters  — und  ist  so 
durch  und  durch  modern,  dass 
wir  noch  voll  berechtigt  sind, 
ihn  hier  unter  die  tonangeben- 
den Maler  einzureihen.  Seine 
Werke  haben  noch  alle  Aus- 
stellungen des  letzten  Winters 

geziert  und  eine  Spezialausstellung  seiner  Bilder  unter  den  Auspizien  Childe 
Hassams  und  der  andern  der  „10  amerikanischen  Maler“  — der  Impres- 
sionistengemeinde — war  der  Abschluss  der  Saison.  Er  war  ein  Maler, 
der  die  Farbenwerte  aufs  Subtilste  abhob,  der  in  seine  hellgetönten  Bilder 
einen  Reiz  der  Ausführung,  trotz  fast  fehlender  Aussenlinie,  eine  Schärfe 
der  Zeichnung,  eine  Empfindung  zu  legen  wusste,  die  sehr  ferne  der 
Brutalität  vieler  Freilichtier  war.  Ja,  er  komponierte  auf  seine  Weise,  er 
kopierte  nicht  wähl-  und  kritiklos  die  Natur  und  was  seinem  Auge  gefiel, 
bestand  auch  vor  dem  geschmackvollen  Beschauer.  Er  malte  im  Sonnen- 
lichte, helle  frühjahrliche  oder  winterlich  beschneite  Landschaften  oder 


W.  M.  Chase,  Porträt  einer  jungen  Dame 
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Nebel,  durch  die  die 
Sonne  bricht,  immer 
Sonne,  aber  keine 
Glut,  nur  licht- 
freudigesEmpfinden 
scheint  uns  aus 
seinen  Bildern  ent- 
gegen und  so  sonnig 
waren  seine  Kunst 
und  sein  Wesen, 
dass  er  sich  auch 
neidloser  Anerken- 
nung unter  seinen 
Kollegen  zu  erfreuen 
scheint. 

Noch  sei  der 
sehr  vornehmen,  auf 
das  Figurale  und 
Dekorative  gerich- 
teten Kunst  Robert 
Reids  gedacht  und 
nur  mit  Namen  seien 
noch  die  übrigen 
der  bemerkens- 
wertesten Impres- 
sionisten erwähnt: 

J.  Alden  Weir, 
Emmet  C.  Tarbell, 
Edward  Simmons, 

Willard  L.  Metchalf,  Thomas  W.  Dewing,  Joseph  de  Camp,  Frank  Benson. 

Nun  erübrigt  uns  aber  noch  — nachdem  wir  allerdings  jetzt  schon 
einiger  auch  im  Figuralischen  hervorragender  Maler  Erwähnung  taten  — , 
speziell  uns  den  bedeutendsten  Figuren-  und  Porträtmalern  zu  widmen.  Eine 
Grenze  ist  zwar  heute  gar  nicht  mehr  streng  zu  ziehen,  besonders  landschaftert 
heute  fast  jeder  Figurenmaler.  Es  sei  hier  eingeschaltet,  dass  wir  die 
moderne  amerikanische  Figurenmalerei  auf  Füller  zurückzuführen  haben, 
der  seiner  Zeit  bedeutend  vorangeeilt  war.  Er  wurde  1822  in  Deerfild, 
Massachusetts,  geboren  als  Sohn  eines  Farmers.  Er  setzte  seinen  Wunsch, 
Maler  zu  werden,  durch,  zeigte  früh  ungemeines  Farben-  und  Formentalent 
und  studierte  bei  Henry  Roke  Brown  und  Bildhauer  Ball  und  als  er  1896 
Europa  besuchte,  Hess  er  sich  besonders  durch  die  italienischen  Koloristen  des 
XVI.  und  XVII.  Jahrhunderts  beeinflussen.  Später  schloss  er  sich  15  Jahre 
ganz  auf  einer  Farm  in  Neu-England  von  der  Welt  ab  und  brachte  dann 
Arbeiten  zutage,  mit  denen  er  seiner  Zeit  weit  vorangeeilt  war.  Seine 


W.  v.  Schwill,  Porträt  des  Prinzen  Heinrich 


Kompositionen 
entlehnte  er  teils 
der  Mythologie, 
teils  der  amerikani- 
schen Geschichte. 

„Winfrid  Dysart“, 

„Nydia“,  „Das 
romanische  Mäd- 
chen“ gehören  zu 
seinen  besten  Ar- 
beiten. Er  starb 
schon  1884. 

Ryder,  der  letzte 
der  Romantizisten, 
ein  Sonderling,  des- 
sen Kunst  auf  den 
Alten  beruht,  der 
selten,  aber  nur  Ei- 
genartiges ausstellt, 
sei  noch  als  sehr 
bedeutend  erwähnt. 

Auf  einen  unserer 
grössten  epoche- 
machenden Maler, 
der  ebenfalls  schon 
dahingegangen, 
wenn  auch  erst  vor 
wenigen  Monden, 

Whistler,  will  ich  a.  Jongers,  Porträt  der  Mrs.  Louise  Mc.  Alliste 

nicht  näher  ein- 

gehen,  ebensowenig  auf  Sargent  oder  Edwin  Abbey,  denn  sie  sind  in 
Europa  hinreichend  bekannt,  leben  oder  lebten  mehr  dort  als  in  Amerika, 
also  können  wir  sie  gar  nicht  ganz  als  die  unseren  proklamieren.  Schon  die 
Nennung  der  Namen  genügt  aber,  um  zu  beweisen,  dass  es  uns  an  genialen 
Künstlern  amerikanischer  Geburt  nicht  mangelt.  Es  sei  darum  hier  nur  einer 
Dame  Mrs.  Amanda  Brewster  Sewell  gedacht,  der  letzten  Winter  von  der 
Akademie  der  Preis  für  das  beste  Figurenbild  zuteil  wurde.  „Die  heilige 
Hekatombe“,  ein  römisches  Fest,  ist  eine  der  hervorragendsten  Kompositionen, 
die  in  den  letzten  Jahren  in  Amerika  produziert  worden.  Frau  Sewell  zeichnet 
sich  auch  als  Porträtmalerin  durch  sehr  nobel  gehaltene  weibliche  Bildnisse 
aus,  die  an  die  englische  Schule  des  Sir  Josuah  Reynolds,  Lawrence  etc. 
gemahnen.  Ihr  Gemahl  ist  ebenfalls  Maler  und  seine  dekorativen  Wand- 
malereien, meistens  halb  mystische  Sagenstoffe  in  prärafaelitischer  Weise 
behandelt,  zieren  viele  unserer  Millionärspaläste  und  Klubs. 
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In  der  letzten  Aus- 
stellung der  „American 
Artists“  hingegen  erhielt 
Douglas  Volk  den  Preis 
für  das  beste  Figuren- 
bild. Sein  Knabe  mit 
dem  Pfeil  errang  den- 
selben, obgleich  nur  ein 
einfaches  Knabenbildnis 
im  Sportkostüm,  ohne 
irgendwelche  Präten- 
sionen an  Komposition 
etc.  Das  Bild  weist 
zweifellos  bedeutende 
Vorzüge  auf,  aber  einige 
Jahre  vorher  wäre  es 
von  den  American  Artists 
sicher  nicht  prämiiert 
worden,  als  sie  die  Frei- 
lichtmalerei auf  ihre 
Fahne  geschrieben 
hatten,  denn  ein  im 
Atelierlicht  gemaltes 
Bildnis  mit  landschaft- 
lichem Hintergrund  hätte 
ihnen  damals  unbedingt 
nicht  konveniert.  Ich 

H.  Roseland,  Unterricht  im  Stricken  Selbst  Stelle  DoUglaS 

Volks  „Mädchen“  (in 

Philadelphia  prämiiert)  noch  höher.  Volk  ist  väterlicherseits  von  deutscher, 
mütterlicherseits  von  holländischer  Abkunft  und  in  Pittfield,  Massachusetts, 
geboren.  Er  hatte  besonders  in  Italien  und  dann  noch  in  Frankreich  studiert, 
doch  neigt  auch  er  sich  in  seinen  Kunstidealen  zumeist  England,  besonders 
Sir  Josuah  Reynolds,  zu.  Er  hat  sich  sehr  um  die  Hebung  des  Kunstunter- 
richtes in  denVereinigten  Staaten  verdient  gemacht  und  fast  alle  bedeutenden 
Galerien  weisen  Werke  von  ihm  auf. 

Der  Preis  für  das  beste  Landschaftsbild  ward  in  der  gleichen  Aus- 
stellung Louis  Loeb  für  eine  ideale  Landschaft  mit  mythologischer  Staffage. 
Dieses  ungemein  zart  getönte,  von  eminentem  Farbensinn  und  grossem 
Kompositionstalent  zeugende  Bild,  das  aber  auch  den  früheren  realistischen 
Tendenzen  der  American  Artists  nicht  entspricht,  steht  mir  nicht  zur  Ver- 
fügung, dagegen  ein  Mädchenkopf  Loebs,  der  seine  feingestimmte  form- 
vollendete Kunst  gut  repräsentiert.  Loeb  hat  hauptsächlich  in  München 
und  Paris  studiert  und  steht  noch  in  sehr  jugendlichem  Alter. 
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Einer  der  repräsentativsten  Künstler  ist  William  M.  Chase.  Ein  Maler 
von  grosser  Energie,  von  brillanter  kecker  Technik,  der  diese  und  die 
Beachtung  der  Luftperspektive  besonders  hochhält.  Er  ist  am  bekanntesten 
als  Porträtmaler,  hat  einst  unter  Piloty  studiert,  aber  mehrfache  Reisen  nach 
Spanien  unternommen.  Velasquez  ist  sein  Kunstideal  im  Bildnis.  Sehr 
anmutige  Freilichtlandschaften,  besonders  von  der  Küstengegend  in  Long 
Island,  wo  er  ein  Sommerheim  bewohnt,  stammen  von  ihm.  Dort  hat  er 
auch  mehrere  Jahre  eine  Sommerschule  geleitet,  aber  diesen  letzten  Sommer 
ist  er  mit  seinen  Schülern  nach  Holland  gezogen.  Auch  Spanien  hat  er  schon 
mit  ihnen  besucht.  Er  ist  als  Lehrer  sehr  beliebt,  steht  an  der  Spitze 
einer  New-Yorker  Kunstschule  und  der  „Philadelphia  Academy  of  fine 
Arts“.  Er  war  Mitbegründer  und  jahrelanger  Präsident  der  „Society  of  fine 
Arts“  in  New-York. 
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Ebenfalls  auf  Velasquez  beruhend  ist  die  Kunst  zweier  anderer  jüngerer 
Künstler:  Cäcilia  Beaux,  der  ungemein  talentierten  Bostoner  Malerin,  und 
Robert  Henri’s,  des  genialen  jungen  Malers,  der  erst  kürzlich  mit  einer  Serie 
von  Frauenbildnissen  in  den  Vordergrund  getreten  ist.  Er  arbeitet  vor 
allem  auf  Ausdruck  hin  und  die  Philosophie  des  Lebens  in  seinen  Gestalten 
zum  Ausdruck  zu  bringen,  ist  sein  Bestreben.  Er  ist  darum  auch  sehr 
wählerisch  mit  seinen  Modellen.  Auch  Landschaften,  besonders  Städtebilder 
von  düsterer  Charakteristik,  eine  Eigentümlichkeit,  die  auch  in  den  Bild- 
nissen vorherrscht,  gelingen  Henri  sehr  gut. 

Alphonse  Jongers  ist  heute  einer  unserer  beliebtesten  Porträtmaler, 
obwohl  er  erst  kürzlich  Montreal  in  Canada  mit  New-York  vertauscht  hat. 
Auch  er  ist  vor  allem  bestrebt,  die  Seelenstimmung  seiner  Modelle  heraus- 
zuarbeiten, eine  ungemein  reiche,  wenn  auch  tiefgestimmte  Palette 
führt  ihn  aber  auch  dahin,  Bildnisse  von  grossem  koloristischem  Reize 
zu  schaffen.  Er  ist  von  holländischer  Abkunft,  hat  aber  lange  in  Spanien 
studiert  und  beide  Nationen  haben  deutliche  Spuren  in  seiner  eigenartigen 
Kunst  hinterlassen,  die  Rembrandt  und  Velasquez  zu  verschmelzen  trachtet. 
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Fast  ausschliesslich  auf  Rembrandt  und  Lenbach’schem  Einfluss  basiert 
William  V.  Schwills  Kunst.  Er  ist  Deutsch-Amerikaner  und  hat  lange  in 
München  studiert.  Seine  Bildnisse  sind  sehr  gediegen,  von  grosszügiger 
Auffassung  und  seine  Technik  gemahnt  an  die  Münchener  Vorbilder.  Wie 
Jongers  ist  auch  er  noch  in  jugendlichem  Alter. 

Als  besonders  im  Porträtfach  hervorragend  seien  hier  noch  genannt  Caroll 
Bechwith,  John  W.  Alexander,  Irving  R.  Wiles  und  G.  W.  Hawthorne. 
Als  Präsident  der  American  Artists  fungiert  jetzt  John  Lafarge,  der  besonders 
durch  farbenreiche  Kompositionen  sich  hervortut.  Seine  religiösen  Bilder 
schmücken  viele  unserer  Kirchen.  Er  ist  wohl  noch  mehr  durch  die  Japaner 
und  den  Orient,  als  durch  Italiener  und  Niederländer  beeinflusst  worden, 
besonders  in  Farbenkomposition.  Rembrandts  Auffassung  heiliger  Gegen- 
stände war  aber  auch  nicht  ohne  Einfluss  auf  ihn.  John  Lafarge  arbeitet 
auch  viel  an  Entwürfen  für  Glasmalerei. 

Frederik  Dielmann,  Präsident  der  Academy,  sei  gleichzeitig  genannt. 
Seine  Themen  sind  vor  allem  allegorische  und  dekorative  Malereien  für 
öffentliche  Gebäude.  Er  ist  von  deutscher  Abstammung  und  seine  idealen 
Kompositionen  gemahnen  etwas  an  Kaulbach  und  Piloty,  auch  seine  weib- 
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liehen  Studienköpfe  zeigen  deutsche  Empfindung.  Dass  er  zum  Präsidenten 
gewählt  wurde,  beweist,  dass  deutsche  Malerei  hier  jetzt  wieder  höher 
geschätzt  wird  als  vor  einigen  Jahren. 

Ganz  amerikanisch  in  der  Wahl  seiner  Gegenstände  ist  ein  anderer 
Maler  deutscher  Abkunft,  dem  vor  einigen  Jahren  der  Clarkepreis  für  das 
beste  Bild  in  der  Academy-Ausstellung  zuteil  wurde.  Charles  Schreyvogel 
holt  sich  seine  Motive  bei  den  Rothäuten.  Diese,  im  Kampfe  mit  den 
Soldaten,  oder  sonst  in  wilder  Aktion,  das  ist  Schreyvogels  Gebiet,  welches 
er  meistert.  Weniger  die  kriegerische  als  die  beschauliche  Seite  des  Indianer- 
lebens beleuchtet  Irving  Couse,  dessen  ungemein  stimmungsvolle  und 
empfindungsreiche  Gemälde  uns  die  Sitten  und  Gebräuche  der  Ureinwohner 
Amerikas  schildern.  Er  geht  alljährlich  zu  den  Pueblo-Indianern  nach  Neu- 
Mexiko,  studiert  dort  den  Schlangentanz  und  andere  Gebräuche.  Zehn  Jahre 
hat  er  ausschliesslich  unter  den  Indianern  gelebt,  aber  seine  Studien  haben 
ihn  auch  nach  Frankreich  geführt,  wo  er  unter  Bougereau  und  Fleury 
gearbeitet  hat.  De  Cost  Smith  und  Remington  — der  Illustrator  von 
Präsident  Roosevelts  Büchern  über  den  Westen,  wohin  er  ihn  begleitet  hatte 
— seien  als  noch  besonders  begabte  Dolmetscher  des  Indianerlebens  hier 
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genannt.  Eine  andere  Rasse  unserer  Mitbewohner  hat  sich  ein  junger 
Künstler  Namens  Harry  Roseland  auserwählt.  Er  widmet  seine  farbenreiche 
Palette  fast  ausschliesslich  den  Schwarzen.  Die  Neger  in  ihren  Eigentüm- 
lichkeiten und  Gewohnheiten,  der  gewollte  und  besonders  ungewollte 
Humor  ihrer  Persönlichkeit,  deren  Kontrast  zu  heller  angelsächsischer 
Schönheit  — das  malt  Roseland  mit  grosser  Verve  und  durch  seinen 
eminenten  Sinn  für  Farbenharmonie  weiss  er  in  seine  Bilder,  die  eigentlich 
Menschen  von  abstossender  Hässlichkeit  darstellen,  Schönheit  zu  bringen. 

Und  wieder  eine  andere  Spezies  unseres  amerikanischen  Lebens  hat 
sich  J.  G.  Brown  erwählt,  einer  der  Senioren  unserer  Kunst,  dem  ich  es 
eigentlich  abzubitten  habe,  dass  er  durch  die  Folge  der  Einreihung  erst  hier 
genannt  wird,  denn  er  ist  einer  der  ältesten  lebenden  Repräsentanten  der 
amerikanischen  Kunst.  Seine  Schuhwichsbuben  sind  so  charakteristisch 
amerikanisch  und  so  eigenartig,  dass  er  in  seinem  langen  Leben,  das  nun 
schon  über  70  zählt,  wenig  Zeit  gefunden  hat,  anderes  zu  malen,  denn  seine 
Bilder  erfreuen  sich  grosser  Beliebtheit  unter  dem  Publikum.  Sein  Atelier  ist 
ganz  als  Schuhwichsbude  eingerichtet. 

Ein  anderer  Senior  unserer  Kunst  ist  F.  G.  Church.  Auch  er  hat  eine 
besondere  Spezialität:  durch  weibliche  Figuren  versinnlichte  Naturallegorien. 
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Hat  sich  J.  G.  Brown 
ganz  der  männlichen 
Jugend  und  der  Realität 
des  Tages  gewidmet,  so 
verdankt  Church  hin- 
gegen seine  Inspira- 
tionen ausschliesslich 
der  jungfräulichen  An- 
mut. Er  ist  fast  voll- 
ständig Autodidakt,  bis 
auf  eine  kurze  Studien- 
zeit an  der  damals  noch 
nicht  bedeutenden 
Academy,  und  es  ist 
erstaunlich,  wie  er  trotz- 
dem mit  seinen  durch- 
aus hellen  Farben  die 
Form  beherrscht. 

Ein  sehr  bedeuten- 
der Künstler  ist  John 
Hennings  Fry,  der  sich 
abwechselnd  bald  in 
seiner  Heimat  St.  Louis, 
bald  in  Paris  oder  Italien 
aufhielt,  sich  jetzt  aber 
dauernd  in  New-York 
niedergelassen  hat. 
Seine  Kunst  basiert  ganz  auf  den  alten  Italienern  und  strenger  Schulung 
nach  ihren  Prinzipien.  Er  malt  grosse  Gemälde  im  Stile  Tintorettos. 

Seine  Gemahlin  Frau  Georgia  Timken  Fry  beherrscht  ein  anderes 
Gebiet  und  zwar  mit  grosser  Künstlerschaft:  Die  Landschaft  mit  Schafen 
belebt.  Sie  weiss  ihren  Gemälden  sehr  viel  Stimmung  zu  geben  und  wählt 
meist  Frühabendbeleuchtung.  Sie  ist  deutscher  Abkunft,  aber  ihre  Bilder 
zeigen  sehr  deutlich  die  französische  Schule,  die  sie  genossen  hat.  Ihre 
Technik  ist  ebenso  keck  als  meisterhaft  — durchaus  nicht  weiblich  ängstlich, 
ihr  Können  ganz  bedeutend. 

Hier  sei  noch  rasch  eines  Meisters  gedacht,  der  Tiere,  Landschaft  und 
Figur  vereinigt,  dessen  Namen  ich  nicht  ungenannt  lassen  möchte,  von 
dem  mir  aber  jetzt  keine  Bilder  zur  Verfügung  stehen,  Horatio  Walker. 
Als  er  vor  zwei  Jahren  zum  ersten  Male  das  „British  Institute“  beschickte, 
zeichnete  man  ihn  nicht  nur  dadurch  aus,  dass  man  seiner  „Kartoffelernte“ 
einen  vorzüglichen  Platz  anwies,  sondern  auch  dadurch,  dass  man  ihn 
sofort  zum  Mitglied  erwählte.  Es  ist  etwas  ungemein  Kraftvolles  in  seiner 
Kunst,  sie  kann  nicht  übersehen  werden.  Seine  Farben,  das  tiefe  Blau,  das 
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warme  Braun,  die  hellen  Sonnenblicke  aus  düsterem  Himmel,  die  kräftigen 
Menschen,  die  Tiere,  die  alle  bedeutungsvoll  scheinen,  die  grosszügige 
Technik.  Horatio  Walker  kann  nicht  mit  wenigen  Worten  ohne  Bild 
abgetan  werden,  drum  genüge  heute  diese  kurze  Andeutung;  es  ist  nur,  um 
zu  zeigen,  dass  wir  seiner  nicht  vergessen. 

Es  erübrigt  mir  nun  noch  einiger  Maler  zu  gedenken,  die  wegen  ihrer  Viel- 
seitigkeit gar  nicht  systematisch  einzureihen  sind.  Da  ist  vor  allem  Edward 
Potthast,  dessen  so  sehr  sympathischer  Kunst  ich  eigentlich  gern  eine  erste 
Stelle  eingeräumt  hätte.  Er  ist  von  deutscher  Abkunft,  aber  in  Cincinnati 
geboren,  hat  einige  Jahre  in  München  und  Paris  studiert.  Er  beherrscht  die 
Tiere  und  Menschen,  die  Landschaften  und  die  See  mit  seinem  kühnen 
Pinsel,  seinen  Farben,  denen  er  zarte  und  kräftige  Nuancen,  vor  allem  seltsam 
opalisierende  Effekte  zu  entlocken  weiss.  Er  ist  Realistiker  in  der  Wieder- 
gabe des  Freilichtes,  Idealist  in  der  Auffassung  und  Auswahl.  Seine  natur- 
echten Küstenbilder  bei  bunt  verdämmerndem  Tageslichte,  während  darüber 
schon  der  Vollmond  aufsteigt,  sind  ebenso  voll  poetischen  Reizes,  wie  jene, 
die  als  Märchenbilder  gedacht  sind;  so  besonders  ein  Elfentanz  in  mond- 
beschienenem Wald,  in  dem  die  Strahlen  sich  zu  Nymphenleibern  formen. 
Auch  Interieur-Szenen,  Einzelfiguren  im  Freilicht,  Szenen  von  der  Farm, 
— es  ist  staunenswert,  was  er  alles  künstlerisch  bewältigt.  Fast  jede 
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Ausstellung  brachte  dem  noch 
sehr  jungen  Manne  einen  Preis 
und  es  wird  nicht  lange  dauern, 
so  dürfte  seiner  Malweise,  die 
eine  sehr  kühne  Technik  mit 
zarter  Empfindung  und  einen 
wunderbaren  Farbensinn  ver- 
einigt, auch  europäische  Aner- 
kennung werden.  Er  hatte  bis 
jetzt  noch  nicht  Gelegenheit  sie 
zu  erlangen. 

Ein  sehr  vielseitiger  Künst- 
ler ist  Joseffi,  dessen  Familie  aus 
Deutschland  stammt,  der  aber 
hauptsächlich  unter  Bonnat  in 
Paris  studiert  hat.  Er  meistert 
die  Figur  und  die  Landschaft. 
Eigentlich  hätten  wir  ihn  unter 
die  hervorragenden  Mitglieder  der 
„tonal  School“  einreihen  sollen, 
aber  als  einem  unserer  aller- 
besten, wenn  nicht  als  dem  besten 
der  Miniaturmaler  Amerikas 
gebührt  ihm  noch  ein  besonderer  Platz.  Seine  Miniaturen  sind  nicht  nur  Bild- 
nisse, sie  sind  Miniaturgemälde  im  besten  Sinne  des  Wortes.  Trotz  des  kleinen 
Formates  liegt  viel  grosszügige  Auffassung  in  ihnen  und  der  Farbensinn,  der 
Joseffis  Landschaften  auszeichnet,  kommt  ebenso  seinen  Porträten  zugute. 

Auch  William  Kline  Fair  ist  ein  sehr  vielseitiger  junger  Künstler,  der  in 
den  letzten  Jahren  gerechterweise  viele  Auszeichnungen  erfahren  hat.  Die 
amerikanische  Geschichte,  die  griechische  Mythologie,  die  Landschaft  mit 
Figuren,  die  gleichsam  deren  Stimmung  versinnlichen,  sind  sein  Gebiet.  Du 
Mond  ist  als  Lehrer  der  Arts  students  League,  als  Maler  von  idealen  Kompo- 
sitionen, sowie  von  reizvollen  Landschaften,  als  auch  als  Illustrator  gleich 
beliebt.  Ed.  A.  Beils  zarte  nebelhafte  Bildnisse  appellieren  gewaltig  an  einen 
sehr  verfeinerten  Geschmack.  Walleotts  etwas  flache  Kompositionen,  die 
viel  Anklang  gefunden  und  Preise  erworben  haben,  mögen  ebenfalls  nicht 
unerwähnt  bleiben. 

Klara  Mc.  Chesneys  ganz  auf  holländischen  Vorbildern  beruhende  Kunst, 
ihre  manchmal  sogar  an  Israels  gemahnenden  Charakterköpfe  gehören  auch 
noch  zu  dem,  was  nie  in  unserer  Ausstellung  übersehen  werden  kann,  ebenso 
Louis  Moras  farbenvolle  Kompositionen. 

Mrs.  Skott  und  Frieda  Volker  Rechmond  stehen  an  der  Spitze  der 
Blumenmaler.  Der  ersteren  Arbeiten  sind  mehr  suggestiver  Art,  die  der 
letzteren  färben-  und  formenfreudige  Bilder. 


J.  A.  Joseffi,  Miniaturporträt 


Und  nun  zum  Schluss! 

Ich  fühle,  dass  ich  viele  über- 
sehen musste,  die  es  nicht 
verdienen,  aber  das  Feld 
unserer  Malerei  ist  ein  zu 
grosses  geworden,  als  dass 
es  in  einer  Abhandlung  zu 
bewältigen  wäre.  Ich  konnte 
nur  hervorragende  Erschei- 
nungen aus  allen  Gebieten 
hervorheben,  zu  erklären 
versuchen,  welche  Elemente 
und  Richtungen  bei  uns  vor- 
walten, dabei  die  Entstehung 
und  das  Heranblühen  unserer 
ganzen  jungen  Künstler- 
schaft im  Auge  behaltend. 

Auch  war  mein  Streben,  hier 
zu  charakterisieren,  nicht  zu 
kritisieren,  da  es  sich  nicht 
um  einen  Ausstellungs- 
bericht, sondern  um  ein 

Gesamtbild  amerikanischen  Kunstlebens  auf  dem  Felde  der  Malerei  handelte. 
Die  Schilderung  ist  lückenhaft,  dessen  bin  ich  mir  wohlbewusst,  aber  die 
Zukunft  gibt  mir  vielleicht  die  Gelegenheit,  auszufüllen  und  auszugleichen. 


Meridianmesser,  französisch,  zuletzt  Hofburg  Wien 


DIE  BRONZEN  IM  HOF-MOBILIEN-DEPÖT 
IN  WIEN  VON  EDUARD  LEISCHING- 
WIEN  b» 

or  kurzem  erfolgte  Schaffung  eines  Hof- 
Mobilien-Depots,  welches  in  der  Mariahilfer- 
strasse  88  in  einem  umfangreichen  Gebäude 
untergebracht  wurde,  ist  mit  grosser  Freude 
zu  begrüssen.  Hier  werden  alle  augenblicklich 
nicht  im  Gebrauche  stehenden  Einrichtungs- 
gegenstände der  Hofburg  und  der  kaiserlichen 
Schlösser  und  Residenzen  wie  Schönbrunn, 
Laxenburg,  Hetzendorf,  Salzburg,  Hellbrunn, 
Innsbruck  u.  a.  vereinigt,  um  fallweise  wieder 
in  Verwendung  zu  treten.  Eine  unendliche  Fülle 
historisch  und  künstlerisch  wertvollen  Materials  hauptsächlich  des  XVIII. 
und  XIX.  Jahrhunderts  ist  da  zusammengebracht  worden,  1800  Möbelwagen- 
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Vase,  französisch,  grün  patiniert  und 
vergoldet,  zuletzt  Schloss  Laxenburg 


Girandole,  Bronze,  französisch, 
zuletzt  Hofburg  Wien 


fuhren  waren  nötig,  alles  herbeizuschaffen,  eine  Schar  handwerklich 
geschulter  Hofbediensteter  ist  unter  sachkundiger  Leitung  unermüdlich  an 
der  Arbeit,  diese  Schätze  an  Mobiliar,  Bronzen,  Geräten  aller  Art  zu  ordnen, 
zu  konservieren  und  bei  sorgsamster  Wahrung  der  Tradition  stilgerecht  zu 
erneuern,  wo  es  nötig  ist.  Auch  das  früher  im  unteren  Belvedere  unter- 
gebrachte Atelier  für  Restaurierung  der  alten  Kunststickereien  des  kaiser- 
lichen Hauses  ist  nun  hieher  verlegt  worden.  Es  war  ein  überaus  glücklicher 
Gedanke,  in  dieser  Weise  zu  verfahren  und  damit  unersetzliches  Kunstgut 
zu  schützen  und  zu  erhalten,  nicht  nur  für  die  Zwecke  praktischen  Bedarfs, 
sondern  auch  für  die  wissenschaftliche  Erforschung  heimischer  Kunst  und 
Kultur,  die  am  Allerhöchsten  Hofe  und  in  den  Hofämtern  stets  so  viel  werk- 
tätige Förderung  erfahren  haben.  Diese  interessanten  Dinge  dem  Publikum 
öffentlich  zur  Schau  zu  stellen,  ist  vorläufig  wohl  nicht  beabsichtigt,  doch 
hat  das  hohe  Obersthofmeisteramt  der  Direktion  des  Österreichischen 
Museums  mit  ausserordentlich  dankenswerter  Bereitwilligkeit  die  Erlaubnis 
erteilt,  die  interessantesten  Möbel,  Bronzen  und  sonstigen  Objekte  aus  dem 
Hof-Mobilien-Depöt  zum  Gegenstände  literarischer  Veröffentlichung  zu 
machen.  Im  Juliheft  unserer  Zeitschrift  wurden  die  Möbel  der  Empire-  und 
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Uhr,  französisch,  XVIII.  Jahrhundert  Ende,  Weisser 
und  schwarzer  Marmor  und  Bronze,  zuletzt  Laxen- 
burg, altes  Schloss 


Uhr,  französisch,  XVIII.  Jahrhundert  Ende,  Carrara- 
marmor und  Bronze,  zuletzt  Hofburg  Wien 


Biedermeierzeit  behandelt,  im  vorliegenden  Aufsatze  gelangen  einige 
Bronzen  dieser  Epoche  zur  Publikation, 

Nur  ein  Teil  dieser  Bronzen  ist  französischer  Provenienz,  die  Mehrzahl 
der  Arbeiten  stammt  aus  Wien.  Und  das  ist  eigentlich  überraschend,  nicht 
nur  wegen  der  führenden  Rolle,  die  Frankreich  seit  den  Tagen  Colberts  auf 
kunstgewerblichem  Gebiete  im  allgemeinen  innehatte,  sondern  weil  gerade 
die  Bronze  dort  zu  technischer  und  formaler  Vollendung  gelangt  war,  der 
im  übrigen  Europa  lange  nichts  Ebenbürtiges  an  die  Seite  gestellt  werden 
konnte.  Die  italienische  Bronzetechnik,  im  Quattrocento  so  hoch  entwickelt, 
war  mit  dem  Einsetzen  der  Spätrenaissance  und  dem  Nachlassen  klein- 
plastischer Aufgaben  von  Stufe  zu  Stufe  gesunken.  Auf  deutschem  Boden 
hatte  die  grosse  Giesserschule  der  Vischer  vor  allem  die  Monumentalplastik 
gepflegt,  seit  dem  XVII.  Jahrhundert  sinkt  die  Gussarbeit  zur  Gürtlerei  herab 
und  erst  zu  Beginn  des  XIX.  Jahrhunderts  erheben  sich  auf  deutschem  und 
vor  allem  auch  auf  Wiener  Boden  aus  der  Reihe  der  Gürtler  Bronzisten,  die 
sich  an  französischen  Werken,  die  massenhaft  ins  Land  strömen,  schulen, 
ihre  Formgebung,  Ziselierung  und  Vergoldung  studieren  und  nachahmen. 
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Uhr,  französisch,  Weisser  Marmor  und 
Bronze,  zuletzt  Schloss  Laxenburg 


Leuchter,  Wiener  Arbeit,  Bronze,  zuletzt 
Hofburg  Wien 


Die  Anfänge  der  französischen  Bronze  gehen  auf  Franz  I.  zurück,  der,  wenn 
auch  zunächst  mit  Hilfe  italienischer  Meister,  eine  französisch-nationale 
Renaissance  begründet.  Italienische  Plastiken  werden  kopiert  und  nach- 
geahmt, den  eingewanderten  italienischen  Meistern  schliessen  sich  heimische 
Kräfte  an,  wie  Pilon  und  Roussel,  Prieur  und  Berthelot,  Anguier,  Gros  und 
Girardon.  Aber  es  wird  vorerst  fast  ausschliesslich  die  Steinplastik  gepflegt. 
Erst  mit  der  für  den  Aufschwung  der  Kunstindustrie  Frankreichs  so  grossen 
Zeit  Ludwigs  XIV.  beginnt  jene  ununterbrochene  Entwicklung  und  Vor- 
herrschaft der  dekorativen  Bronze  in  Frankreich,  die  bis  zur  Gegenwart 
reicht.  Ich  habe  an  anderer  Stelle  versucht  zu  zeigen,  wie  die  Wohnungs- 
kunst Frankreichs,  die  sich  im  XVIII.  Jahrhundert  so  eigentümlich  ent- 
wickelte, unmittelbar  mit  den  raffinierten  geistigen  Stimmungen  in  Beziehung 
steht,  die  zur  Schaffung  und  Ausgestaltung  des  Pariser  Salons  führen.  Die 
lebensfrohe,  geistreiche  tändelnde  Pariser  Gesellschaft  der  Zeit  mit  ihrem 
sich  immer  mehr  entfaltenden  Bedürfnisse  nach  den  intimen  Reizen  gestei- 
gerten Lebensgenusses  erhob  Anforderungen  an  Schmuck  und  Luxus  des 
Hauses,  der  Gesellschaftsräume  wie  der  verschwiegenen  Boudoirs,  welchen 
die  Wohnungskünstler,  die  Ebenisten  und  Bronzisten  und  alle  anderen 
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Mitarbeiter,  mit  feinem  Gefühle  und 
unerschöpflicher  Phantasie  entgegen- 
zukommen wussten.  Das  Mobiliar,  der 
Bronze  bedürftig,  hob  sie  über  sich 
selbst  hinaus,  die  Boulle  und  Cressent 
erzogen  die  Confesseur  und  Gouthiere 
und  ihre  zahlreichen  Schüler  und 
Nachfolger,  welche  die  Bronze  zu 
einer  selbständigen  Stellung  erhoben 
mit  ihren  Uhrgehäusen,  Vasen,  Giran- 
dolen,  Lustern,  Kandelabern,  Tafel- 
aufsätzen, Räuchergefässen  undKlein- 
gerät  aller  Art.  Sie  lernten  das 
Material  in  unvergleichlicher  Weise 
beherrschen  und  ihm  gerecht  werden 
in  Formgebung  und  Oberflächen- 
behandlung und  alle  Ideen  und  Ein- 
fälle der  Zeit  spiegelten  sich  ab  in 
ihren  Werken,  die  im  kleinen  wie  im 
grossenuns  auchheute  noch  entzücken 
und  Einblick  gewähren  in  die  geistige 
Rüstkammer  einer  wahrhaft  grossen 
Zeit.  Jedem  Wandel  der  Zeiten, 
Stimmungen,  Wünsche  des  Ge- 
schmacks folgten  sie  und  machten 
ihn  sich  dienstbar,  ob  Louis  XIV., 
Louis  XV.,  Louis XVI.  oder  Directoire, 
Konsulat,  Empire.  Und  dieses,  das  den 
letzten  historischen  Kunststil  prägt, 
sichert  der  Bronze,  ehe  sie  wieder 
verfällt  in  den  Tagen  der  romantischen 
Stilauflösung  und  des  Bruches  mit 
allen  guten  Traditionen,  erhöhten 
Aufschwung,  die  freieste  künstlerische 
Entwicklung.  Noch  im  beginnenden 
Klassizismus  des  Louis  Seize  wird  am 
Möbel  die  alte  Verbindung  zwischen 
Hauptmaterial  und  Verzierung  auf- 
rechterhalten, die  Ziertechniken, 
Boullearbeit  und  Intarsia,  neben  denen 
die  Schnitzerei  allmählich  zurücktritt, 


Uhr,  Wiener  Arbeit,  Bronze,  Gehäuse  grün  patiniert, 
das  übrige  vergoldet,  zuletzt  Schloss  Schönbrunn 


sind  dem  Hauptmaterial  des  Möbels, 


dem  Holze,  vollkommen  ein-  und  untergeordnet.  Aus  aufgelegtem  Metall 
sind  nur  die  Beschläge.  Im  Empire  erobert  sich  die  Bronze  nicht  nur  eine 
umfassendere  Stellung,  auch  eine  freiere,  dem  Holze  ebenbürtige,  der 
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Girande,  Bronze,  Wiener  Arbeit,  zuletzt 
Hofburg  Wien 


Uhr,  französisch,  Mahagoni  mit  Bronzen 


gesamte  reiche  Dekor  fällt  ihr  zu  und  nicht  mehr  eingeordnet,  sondern 
nebengeordnet  wird  er,  an  Stelle  der  Einlegearbeit  tritt  die  Auflegearbeit, 
die  Applique.  Diese  neuen  vielgestaltigen,  unerschöpflichen  Aufgaben,  dem 
Bronzisten  durch  das  Möbel  gestellt,  mussten  sein  Selbstbewusstsein  mächtig 
steigern,  die  Zahl  der  Kräfte  vermehrt  sich  ins  Ungemessene,  Künstler  ersten 
Ranges  nehmen  sich  dieser  Arbeiten  an.  Auch  hier  wie  in  der  hohen  Kunst 
und  im  Möbel  ein  völliges  Sichhingeben  an  die  klassizistische  Lehre  der 
Zeit,  aber  auch  ebenso  ein  früheres  Überwinden  des  Formalismus  als 
ausserhalb  Frankreichs  und  eine  Durchdringung  der  aus  der  Antike  geholten 
Motive  mit  französischem  Sentiment. 

Die  technischen  Vorzüge,  welche  sich  die  Bronze  Frankreichs  im 
XVIII.  Jahrhundert  errungen  hatte,  werden  erhalten,  wenn  möglich  gesteigert 
und  aller  Zwang,  den  der  gelehrte  archäologische  Zug  der  Zeit  ausübt,  kann 
wenigstens  auf  französischem  Boden  natürliche  Formfreude  und  persönliche 
Auseinandersetzung  mit  den  gegebenen  Motiven  nicht  verdrängen.  Auch  als 
Neuklassiker  werden  die  französischen  Plastiker  nicht  leicht  akademisch- 
trocken und  schablonenhaft,  Anmut  und  Grazie,  Phantasie  und  schwung- 
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Uhr,  Wiener  Arbeit,  Bronze,  das  Gehäuse  grün  patiniert,  zuletzt  Schloss  Schönbrunn.  Vasen,  Wiener  Arbeit, 

Marmor  und  Bronze,  teilweise  patiniert 


volle  Linienführung  bleibt  ihnen  treu.  Auch  auf  die  Bronzeplastik  üben  die 
Monumentalisten  derZeit  grossen  Einfluss,  wie  Chaudet  und  Bosio  und  Rüde, 
nicht  minder  wirkt  aber  die  Goldschmiedekunst  ein,  wie  dies  auf  italieni- 
schem Boden  im  XV.  Jahrhundert  der  Fall  gewesen  ist.  Die  Bronzisten  im 
Paris  des  ersten  Kaiserreiches  stehen  in  Geltung,  Rang  und  Leistung  den 
besten  Goldschmieden  gleich.  Thomire  ist  Biennais  ebenbürtig,  von  ihm  lässt 
Napoleon  die  gewaltigen  Ehrengeschenke  herstellen,  wie  den  berühmten 
Tafelaufsatz,  den  er  dem  Fürsten  Klemens  Metternich  verehrt,  75  Objekte, 
Blumenaufsätze  von  geflügelten  Genien  getragen,  Fruchtschalen,  Gebäck- 
aufsätze, Kandelaber  von  vollendeter  unerreichter  Zeichnung,  Modellierung, 
Ziselierung  und  Feuervergoldung.  Auch  noch  andere  Arbeiten  des  Meisters 
befinden  sich  in  österreichischem  Besitze,  so  zwei  mächtige  Standuhren, 
das  Werk  von  Moinet,  die  Bronze  von  Thomire,  die  eine  ebenfalls  dem 
Hause  Metternich  gehörig,  die  andere  Eigentum  des  fürstlich  Czartoryski- 
schen  Hauses;  auch  eine  schöne  Standuhr  mit  beweglichem  Zifferblatt  und 
reizender  antiker  Gewandfigur,  welche  dem  Fürsten  Franz  Auersperg  gehört, 
möchte  der  Werkstatt  Thomires  zuzuschreiben  sein.  In  die  Reihe  der 
hervorragenden  Pariser  Bronzisten  um  die  Wende  des  XVIII.  zum 
XIX.  Jahrhundert  gehören  neben  Thomire  und  Lefevre,  von  welchem  eine 
der  beiden  herrlichen  späten  Louis  Seize-Standuhren  Seiner  k.  und  k.  Hoheit 
des  Herrn  Erzherzogs  Friedrich  stammt,  Fenchere,  Rensman,  Duterme, 
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Coquille,  die  laut  Rechnungen  für  das 
fürstlich  Schwarzenbergsche  Haus  eine 
grosse  Zahl  von  Bronzen  nach  Österreich 
geliefert  haben.  Die  meisten  der  zweifellos 
zahlreichen  französischen  Meister  der 
Bronze  lassen  sich  heute  kaum  mehr 
nachweisen,  viele  von  ihnen  standen  in 
geschäftlicher  Abhängigkeit  von  den  her- 
vorragenden Uhrmachern,  wie  Moinet, 
Bailly,  Binetruy,  Lepante,  für  welche  sie 
die  Uhrgehäuse  in  immer  neuen,  dem 
Zeitgeschmäcke  entsprechenden  Formen 
lieferten,  ohne  dass  ihre  Namen  der 
grossen  Öffentlichkeit  bekannt  wurden. 

Auf  ähnliche  Weise  sind  auch  zahl- 
reiche französische  Bronzen  nach  Wien 
gelangt,  von  Wiener  Uhrmachern  für  ihre 
Werke  bezogen,  teils  direkt,  teils  durch 
Vermittlung  französischer  Uhrmacher- 
gehilfen, deren  häufige  Einwanderung  in 
der  Zeit  von 
1786  bis  1830 
sich  aus  den 
Wiener  Ge- 
nossenschafts- 
büchern nach- 
weisen lässt. 

Die  Wiener  Uhrmacherkunst  stand  auf  hoher 
Stufe,  vom  XVIII.  Jahrhundert  bis  über  die 
Kongresszeit  hinaus,  Namen  wie  Hartmann, 

Kaufmann,  Flasge,  Frey,  Sehr,  Storck,  Degn, 

Ferthbauer,  Rettig,  Sachs,  genossen  um  1800  in 
Wien  und  Österreich  grosses  Ansehen.  Sie  sind 
es,  die  den  Mechanismus  der  Stand-  und  Stock- 
uhren wesentlich  verbessern,  sie  entwickeln  die 
Vierteluhr,  welche  jedes  Viertel  und  die  ganze 
Stunde  schlägt,  gegenüber  der  einfacheren  fran- 
zösischen Schlaguhr  der  Moinet,  Bailly  u.  a., 
welche  nur  den  ganz-  und  halbstündigen  Schlag 
gibt.  Daher  ist  die  Wiener  Uhr  daran  zu  erkennen, 
dass  sie  am  Zifferblatte  drei  Aufziehöffnungen 
aufweist  (Stunden-,  Geh-  und  Viertelwerk),  die 
französische  nur  zwei  (Schlag-  und  Gehwerk). 

' 0 7 Leuchter,  Wiener  Arbeit,  Bronze, 

Auch  der  Mechanismus  der  alten  Wiener  Uhr  war  zuletzt  Hofburg  Wien 


Leuchter,  Wiener  Arbeit,  Bronze,  zuletzt 
Hofburg  Wien 
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Uhr,  Wiener  Arbeit,  Mahagoni  und  Bronze,  zuletzt  Schloss  Schönbrunn.  Räuchergestell,  Wiener  Arbeit, 
Bronze,  teilweise  patiniert,  zuletzt  Hofburg  Wien 


präziser  als  der  der  französischen  Uhr.  Die  Wiener  Bronzearbeit  kam  der  Aus- 
stattung der  Uhren  zunächst  nur  wenig  entgegen,  die  Bronze  zu  Ende  des 
XVIII.  Jahrhunderts  stand,  wie  auch  wieder  seit  den  Dreissiger-Jahren  des 
XIX.  Jahrhunderts,  auf  der  primitiven  Stufe  der  Gürtlerei.  Man  behilft  sich  mit 
Alabastergehäusen  in  den  mannigfachsten,  oft  sehr  ansprechenden  Formen 
mit  Auflagen  von  Bronzeornamenten.  Das  Zuströmen  kunstvoller  franzö- 
sischer Bronzen,  von  Uhrgehäusen  nicht  nur,  sondern  auch  von  Girandolen, 
Leuchtern,  Kandelabern,  prunkvollem  Tischgerät  aller  Art  übt  indessen  so 
grossen  Einfluss  auf  die  Wiener  Gürtlerei,  dass  sich  von  1800  bis  1830  aus 
und  neben  ihr  eine  Reihe  von  Bronzisten  erheben,  die  eine  grosse  Wirksam- 
keit entfalten.  Die  Arbeiten,  welche  sie  hervorbringen,  stellen  sich  fast  eben- 
bürtig neben  die  Pariser  Bronzen,  die  allgemeine  Formgebung  ist  gut, 
streng  im  Stile,  wenn  auch  mit  lokalen  Färbungen,  Guss,  Ziselierung,  Feuer- 
vergoldunglassennichts zu  wünschen  übrig.  Nur  imFiguralen 
stehen  die  Wiener,  und  übrigens  alle  Bronzisten  diesseits  des 
Rheins,  weit  hinter  den  Franzosen  zurück;  es  fehlt  ihnen  die 
Anregung  und  Schulung  durch  die  Kleinplastik,  welche  in 
Frankreich  immer  aufs  intensivste  gepflegt  worden  war.  Die 
französischen  Bronzisten,  wie  Thomire,  gerieren  sich  als 
Künstler  und  sind  es,  die  Wiener  und  deutschen  sind 
Gewerbetreibende,  tüchtige,  strebsame  Leute,  die  aber  nur 
in  loser  Beziehung  zu  den  Kunstschulen  der  Zeit  stehen. 
Um  so  höher  sind  ihre  Leistungen  einzuschätzen,  ihr  Stil- 
und  Formgefühl  ist  oft  bewundernswert.  Der  erste  und 
geschätzteste  Wiener  Meister  auf  diesem  Gebiete  ist  Johann 
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Georg  Danninger;  seit  1798  Meister,  hat  er 
schon  1807,  wie  ich  im  Kongresswerke  nach- 
weisen  konnte,  so  hohes  Ansehen  genossen, 
dass  das  fürstlich  Schwarzenberg’sche  Haus, 
welches  so  viele  hervorragende  Pariser  Bronzen 
ankaufte,  ihm  den  Auftrag  erteilte,  zwei  grosse 
Kandelaber  „mit  der  fliehenden  Figur  Viktoria“ 
nach  im  Besitze  des  fürstlichen  Hauses  befind- 
lichen Originalen  des  Pariser  Bronzisten 
Duterme  anzufertigen.  Er  erhielt  hiefür  2920  fl., 
während  Duterme  für  sein  Paar  4600  Fr.  er- 
halten hatte.  Neben  ihm  nennen  die  Genossen- 
schaftsregister an  Bronzearbeitern  und  Gürtlern 
der  ersten  drei  Dezennien  des  XIX.  Jahr- 
hunderts zwei  andere  Danninger,  wohl  einen 
Bruder  und  Sohn  des  obigen,  und  die  Meister 
Jaich,  Kastelitz,  Berkyo,  Eule,  Burghart,  Mans- 
mann,  Stäuber,  Fleisch,  Kirchmeier,  Wiese, 
Weiss,  Gericke,  Horn,  Bechmann,  Böhr, 
Funke.  Viele  von  ihnen  sind  eingewandert  aus 
Württemberg,  Franken,  Hannover,  manche 
unter  ihnen  als  Silberarbeiter,  die  sich  in  Wien 
dann  dem  kräftig  sich  entwickelnden  Bronze- 
gewerbe zuwandten.  Von  ihnen  allen  aber  ist 
der  früher  genannte  Johann  Georg  Danninger 
der  anerkannt  erste  Meister,  er  allein  führt  in 
der  Zeit  bis  1843  den  Titel  eines  k.  k.  Hof- 
Bronzearbeiters;  nur  noch  einer  der  Meister 
dieser  Epoche  erhielt  den  Hoftitel:  Fr.  Josef 
Jaich,  aber  nicht  als  Bronzearbeiter,  sondern 
als  Gürtler. 

Wir  dürfen  uns  also  wohl  die  Vermutung 
gestatten,  dass  die  hier  abgebildeten  Bronzen, 
welche  nicht  französischen  Ursprungs  sind,  von 
Danninger  und  Jaich  stammen.  Die  auf  Seite 
425,  426  links,  427,  42g  oben,  431,  432  oben,  434, 
435,  436,  437  abgebildeten  Objekte  werden  dem 
Ersteren  zuzusprechen  sein,  die  Gegenstände 
auf  Seite  426  rechts,  428,  429  unten,  432  unten, 
433  können  auch  als  Gürtlerarbeit  genommen 
werden  und  die  Möglichkeit,  dass  Jaich  sie 
gefertigt  hat,  wäre  nicht  abzuweisen.  Für  Danninger  spricht  mehr  als  der 
Umstand,  dass  er  als  erster  und  einziger  österreichischer  Hof-Bronzist  mit 
der  Ausführung  aller  grösseren  und  edleren  Aufgaben,  welche  der  Hof  des 
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Kaisers  Franz  für  die  Ausschmückung  der  Schlösser 
im  Stile  der  Zeit  zu  vergeben  hatte,  betraut  worden 
sein  wird;  die  ganze  Formgebung  und  die  Ober- 
flächenbehandlung der  Objekte  auf  Seite  426  links, 

427,  429  erinnert  an  die  oben  nachgewiesenen  Werke 
des  Meisters. 

Auch  die  Formensprache  der  österreichischen 
Bronzen  des  Napoleonischen  Zeitalters  ist  klassisch 
und  beziehungsreich  wie  die  der  französischen 
Vorbilder.  Akanthus  und  Palmette  spielen  eine 
grosse  Rolle,  die  Figuren  sind  in  klassischer  Haltung 
und  Drapierung  dargestellt,  Reliefkompositionen  mit 
der  antiken  Mythologie  entlehnten  Motiven  und 
mannigfache  Beziehung  auf  die  gelehrten  Neigungen 
der  Zeit  und  ihre  Vorliebe  für  Musik  und  ornamentale 
Verwendung  von  Musikinstrumenten  fehlen  auch  hier 
nicht.  Daneben  finden  sich  Tiermotive,  realistische 
und  phantastische  Bildungen  bei  Uhren,  Girandolen, 

Räucher- 
gefässen, 

Nach- 
ahmungen 
der  Gefäss- 
typen  der 
klassischen 
Keramik 

UndMetallo-  Girandoie’  Wiener  Arbeit,  Bronze, 
_ teilweise  patiniert,  zuletzt  Schloss 

technik,  Schönbrunn 

ägypti- 

sierende  Motive,  welche  in  Frank- 
reich unter  Napoleons  und  Denons 
Einfluss  eine  so  starke  Verwendung 
finden,  dringen  auf  deutschem  Bo- 
den nur  ins  Möbelornament  ein. 
Suchen  die  Franzosen  die  dunkle 
Patina  antiker  Bronzen  durch  Fär- 
bung, die  bis  in  schwarze  Töne 
geht,  zu  erreichen,  welche  mit 
Vorliebe  bei  Vollfiguren,  dann  bei 
Uhren  an  den  Gehäusen,  bei 
Girandolen  oft  am  Ständer  zur  An- 
wendunggelangt, während  die  plasti- 
schen Ornamente  in  hellleuchtender 
Feuervergoldung  gehalten  sind,  so 
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liebt  die  deutsche  und  wienerische 
Bronze  des  Empire  die  grüne  Färbung 
jener  Partieen,  welche  nicht  durch  Ein- 
wirkung von  Dämpfen  und  Säuren, 
sondern  durch  Aufbürstung  grüner  Farbe 
erzielt  wird;  man  nennt  das  ausdrücklich 
„vert  antique“. 

Auch  die  Wiener  Bronzisten 
pflegen,  wie  alle  die  hier  vorgeführten 
Beispiele  zeigen,  die  Feuervergoldung 
mit  hoher  Vollendung;  während  der 
ersten  Dezennien  des  XIX.  Jahrhunderts 
sind  edlere  Arbeiten  durchwegs  echt 
vergoldet.  Aber  Verflachung  des  Ge- 
schmacks und  vor  allem  wohl  das  in 
der  geldarmen  Zeit  immer  stärker 
werdende  Bedürfnis  nach  billigerer 
Ware  verdrängt  allmählich  die  gute 
teure  Feuervergoldung.  Unter  den  vielen 
in  Wien  eingewanderten  Bronzisten, 
welche  das  Gewerbe  nicht  als  „bürger- 
liche“ Meister,  sondern  als  „befugte“ 
betreiben,  erscheint  in  den  Zwanziger- 
Lateme,  Wiener  Arbeit,  Bronze,  aus  Schloss  Jahren  der  Engländer  Morton,  welcher 
nenbrunn  die  galvanische  Vergoldung  einführt. 

Hiemit  sinkt  denn  auch  Sinn  und  Ver- 
mögen für  die  strengere  Formbildung  der  Geräte  und  die  Bronzearbeit  wird 
allmählich  wieder,  was  sie  vor  Danninger  gewesen,  Gürtlerarbeit,  um  sich 
erst  in  der  zweiten  Hälfte  des  XIX.  Jahrhunderts 
zu  neuen  technisch  bedeutenden  Leistungen  zu 
erheben.  Und  noch  eine  andere  Erscheinung 
tritt  zutage:  die  stilauflösende  und  Material- 
echtheit verleugnende  Romantik  setzt  an  die 
Stelle  der  Bronze  Holz,  aber  sie  will  ihm  den 
Charakter  des  Metalls  verleihen  und  den 
Beschauer  über  das  Surrogat  täuschen:  das 
Holz  wird  bronziert,  Figuren,  Gehäuse,  Gefäss- 
formen  werden  mit  grüner  Bronzefarbe  an- 
gestrichen, die  plastischen  Ornamente  mit 
Goldbronzefarbe  versehen.  Es  lässt  sich  nicht 
leugnen,  dass  auch  mit  diesen  einfachen 
Mitteln  in  der  Biedermeierzeit  so  manche  an- 
sprechende, ja  reizvolle  Gebilde  erzeugt 
werden.  Auch  hiefür  bringen  wir  in  der  letzten 
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Abbildung  dieses  Artikels  aufSeite  438 

ein  charakteristisches  Beispiel;  die 
Formensprache  erhält  sich,  sie  über- 
dauert das  Material,  aus  dem  sie 
hervorgegangen  ist,  sie  wird  nur 
simpler,  an  die  Stelle  des  klassisch 
Hochtrabenden  tritt  das  Einfache, 
Bürgerliche.  So  bieten  wie  die  kürz- 
lich veröffentlichten  Möbel  auch  die 
im  Hof-Mobilien-Depöt  aufbewahr- 
ten Bronzen  reichliche  Belehrung 
und  viele  treffliche  Vorbilder  aus 
einer  kunstgeschichtlich  bedeutenden 
Zeit,  in  welcher  Österreich  eine 
beachtenswerte,  rühmliche  Rolle  mit 
reichem  Talent  gespielt  hat. 


KLEINE  NACHRICHTEN  b» 


BERLINER  DEKORATIVE  CHRONIK.  Wenn  man  auf  die  diesjährige 
grosse  Berliner  Kunstausstellung  zurückblickt,  so  bleibt  als  ein  nachhaltiger  Eindruck, 
im  Gegensätze  zur  Nüchternheit  der  früheren  Darbietungen,  die  neue  dekorative  Raum- 
ausgestaltung. Zum  ersten  Male  hatman  versucht,  die  Säle  als  Schmuckrahmen  für  die  Bilder 
zu  behandeln  und  die  Kargheit  der  vier  Wände  zu  überwinden.  Farbenstimmung  inszenierte 
man  aus  graublau  und  gold;  Portale  mit  Säulen,  Reliefs  und  Kranzgehängen  wurden  errichtet, 
Medaillons  in  die  Wände  inkrustiert;  zur  rechten  Hand  des  Eingangs  entstand  die  originelle 
Anlage  eines  Langschiffs  mit  reizvollen  kleinen  niedriger  bedachten  Seitenkojen,  die  intim 
geschlossene  Plätze  für  Kleinkunst,  Objets  d’art,  Schmuck  und  Gerät,  Statuetten  und 

Architekturmodelle  hergaben.  Aus  ihrer  Flucht  ent- 
wickelte sich  dann  die  Folge  der  Interieurs.  Sie  ist 
diesmal  viel  grösser  an  Zahl  als  in  früheren  Ausstel- 
lungen. Es  sind  — das  ist  für  den  Beobachter  inter- 
essant — weniger  die  Arbeiten  einzelner  künstlerischer 
Persönlichkeiten,  es  sind  mehr  Kollektivkompositionen, 
die  von  grossen  Firmen  veranstaltet  wurden,  sie  zeigen 
die  Verallgemeinerung  und  Popularisierung  moderner 
Ideen. 

Freilich  geben  sie  der  Kritik  viel  zu  tun.  Es  kommt 
nichts  sehr  Anregendes  heraus  und  manches  „Gegen- 
beispiel“ ist  warnend  festzunageln. 

Dass  nach  den  allzu  puristischen  Einfachheits- 
tendenzen sich  wieder  der  Wunsch  nach  geschmück- 
terer,  von  wärmerem  Luxus  erfüllter  Umgebung  regt, 

„ . . _ , ist  sehr  berechtigt  und  eine  ganz  natürliche  Fort- 
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diskreten  und  taktvollen  Verwendung  edler  Materialien  gesucht,  sondern  indiskret  im 
äusseren  nebensächlichen  Ausputz.  Das  Dekorative  wird  ins  Theatralische  fatal  über- 
trieben; die  Wände  werden  wie 
Kulissen  behandelt;  in  einem  Musik- 
zimmer (von  Schaudt)  voll  düster- 
dumpfen Gruftpompes  sind  sie  mine- 
ralisch getönt  und  ein  Maskenfries 
zieht  sich  darüber  wie  eine  Kette 
gespenstischer  Gesichte.  In  einem 
Esszimmer  mit  übertrieben  und 
absichtlich  biedermeierlich  stilisier- 
ten gelben  Möbeln  hat  man  die 
Wände  gesprenkelt,  und  wieder  trifft 
man  hier  den  Maskenfries,  nur  dass 
die  geduldigen  Larven  diesmal  ge- 
malte Kerzen,  gleich  Geweihen,  auf 
den  Köpfen  tragen.  Gemalte  Kerzen 
— ist  das  der  Erfolg  der  Ehrlichkeits- 
bestrebungen in  der  Ausstattung! 
Der  Weg  zu  den  künstlich  gemalten 
Fenstern,  zur  Panoramentechnik,  zu 
den  falschen  Perspektiven,  die  Aus- 
blicke auf  Gartenlandschaften  und 
Weinlauben  Vortäuschen,  ist  von 
solchem  flauen  Scheinwesen  nicht 
weit  entfernt. 

Oft  wird  man  an  die  Mittel 
der  Ausstattungsstücke  erinnert. 
Ein  Ausstattungsmittel  von  sehr 
schlechtem  Geschmack  ists,  wenn 
in  dem  Kimbel’schen  Schlafzimmer 
den  Betten  als  Rückdekoration  ein 
Applikationsvorhang  gegeben  wird, 
der  im  Genre  der  Maskengarderobe 
Luster,  Wiener  Arbeit,  Bronze  und  Bergkrystall,  zuletzt  Hofburg  sich  mit  Wolken  und  Sternen  von 

Wien 

Goldflittern  als  Königin  der  Nacht 
kostümiert.  Eine  dekorative  Banalität  ist  das.  Deplaciert  scheint  auch  das  schwülstige 
Pathos  in  einem  sonst  ziemlich  bürgerlichen  Schlafzimmer,  in  dem  die  Kopfwand  des 
Doppelbettes  als  Rahmen  für  ein  grosses  allegorisches  Bild  dienen  muss. 

Man  findet  überhaupt  viel  verkehrt  angewendete  Schmuckmotive.  Ein  Esszimmer 
will  die  hübsche,  in  der  Wedgwood-Periode  beliebte  Sitte,  keramische  Intarsien  in  das 
Holz  der  Möbel  einzulegen,  wieder  erneuern.  Doch  der  Reiz  der  alten  Mahagonistücke 
mit  den  mattblauen  Medaillons  kommt  nicht  heraus.  Die  Kacheln  in  dem  hellen  Holz  sind 
zu  schwerfällig,  ihre  Farben  und  die  Zeichnung  wirken  etwas  stumpf.  Sie  belasten  mehr, 
als  dass  sie  schmücken. 

Auch  ein  anderer  Intarsierungsversuch  mit  Perlmutter  verfehlt  seine  Wirkung. 
Japanischen  Charme  erstrebte  man,  aber  die  Schmetterlinge  und  Blütenzweige  schwingen 
in  der  Holzfläche  nicht  mit  selbstverständlicher  Grazie.  Sie  sind  nicht  hingestreut,  nicht 
hingeweht  mit  jener  Illusionskunst,  die  guten  echten  Lackarbeiten  eigen  ist.  Sie  haben 
etwas  Pedantisches,  Ängstlich-Angeordnetes.  Und  ähnlich  schlechten  Japonismus  stellt 
die  gestickte  Decke  mit  grellviolettem  Grunde  dar,  die  auf  einem  Toilettentisch  unter  Glas 
zur  Schau  gestellt  wird. 
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Eine  ausgeglichene  Stimmung  hat  das  Badezimmer  der  „Neuen  Gruppe“.  Kostbares 
Material  ist  hier  mit  Sicherheit  und  Ruhe  zu  einem  einheitlichen  Ensemble  komponiert  worden. 

Marmor  von  aparten  Strukturen,  sorg- 
sam nach  der  Koloristik  ausgesucht,  bekleidet 
die  Wände;  in  die  Rückwand  ist  über  der 
vertieft  liegenden  Wanne  ein  Relief  ein- 
gelassen, Nischen  mit  hängenden  Pflanzen 
flankieren  es;  farbig  glühend  wölbt  sich  eine 
Oberlichtkuppel,  Opalschalen  bergen  die 
elektrische  Beleuchtung,  ein  römisches  Sofa 
und  ein  Sessel  mit  vergoldeten  Füssen  bilden 
das  Mobiliar. 

Es  ist  keine  moderne  Stimmung,  nicht 
das  Bild  englischer  Hygiene-Ästhetik  mit 
Kacheln,  Matten,  Messing,  Korbfauteuils, 
sondern  eher  eine  Alma  Tadema’sche  Il- 
lusion, eine  antikisierende  Elegie.  Fast 
scheint  es  mehr  zum  Träumen  nach  dem 
Bade  gedacht,  als  zum  modernen  Training 
der  Wassertoilette;  aber  der  Stil,  das  Thema, 
das  der  Komponist  sich  wählte,  sind  voll- 
ständig getroffen.  Und  diese  Stilsicherheit 
fällt  in  der  undisziplinierten  Umgebung  sehr 
angenehm  auf. 

Sympathisch  bescheiden  tritt  ein  junges 
Unternehmen  auf,  das  aus  ganz  kleinen 
Anfängen  heraus  sich  einen  ernsthafteren 
Platz  zu  erringen  beginnt,  die  „Steglitzer 
Werkstätten“.  Mit  Druckversuchen  fingen  sie 
an,  heute  haben  sie  eine  grosse  Druckerei, 
eine  Klasse  für  Buchbindekunst,  sie  stellen 
Möbel,  Stickereien,  Applikationen  her.  Ge- 
sunde Einfachheitstendenzen,  ohne  falsches 
Schielen  nach  Aufputz  um  jeden  Preis,  eine 
weise  Selbstbeschränkung  zeichnen  sie  aus. 

Und  diese  Eigenschaften  gelten  auch  von  ihrem  Ausstellungsinterieur,  wenn  auch  seine 
Formen  nicht  sehr  persönlich  sind  und  auch  die  Ausbildung  der  Einzelteile,  der  Beschläge 
zum  Beispiel,  liebevoller  hätte  sein  können. 

Ein  Satyrspiel  zum  Schluss  dieser  Revue:  der  Empfangsraum  des  Architekten 
Biberfeld. 

Dieser  dekorative  Sensationsdramatiker  hat  auch  diesmal  nach  Verblüffungserfolgen 
gestrebt  und  es  ist  ihm  gelungen,  seine  Unmöglichkeiten  früherer  Jahre  noch  zu  über- 
trumpfen. Er  hat  diesmal  seine  Möbel  versilbert,  sie  blinken  in  einem  hässlichen  Staniol- 
Ton.  Attrappen  gleichen  sie.  Aus  Pappe  scheint  die  monströse  versilberte  Sphinx,  die 
die  Tischplatte  trägt,  und  pappen  wirken  auch  die  Putten,  die  ein  unsicheres  Kletter- 
spiel an  den  Schränken  üben.  Als  Beleuchtungsguirlanden  hängen  von  den  Ecken  aus 
eisernen  Rachenöffnungen  schwere  Ketten,  an  Kerkerfesseln  gemahnend,  und  ihre 
mächtigen  Ankerglieder  benützt  der  Proportionskünstler,  um  winzige  Glühbirnen  tragen 
zu  lassen. 

Dieser  gefährliche  Neuerer  mit  seinen  Zerrbildern  ist  nur  zu  geeignet,  Neues  über- 
haupt zu  diskreditieren  und  lächerlich  zu  machen.  Die  Ernsthafteren  in  der  modernen 
Bewegung  sollten  ihn  sich  vom  Halse  halten.  Felix  Poppenberg 


Luster,  Wiener  Arbeit,  Bronze  und  Glas,  zuletzt 
Hofburg  Wien 


57 


436 


M 


ODERNE  OFEN  AUS  DER  K.  K.  FACHSCHULE  IN  BECHYN. 

Das  künstlerische  Problem  des  modernen  Kachelofens  unterscheidet  sich  im 

Wesen  keineswegs  von  dem 
früherer  Jahrhunderte.  Das  Grund- 
thema bestand  immer  in  der  Auf- 
gabe, übereinstimmend  mit  der 
Hausarchitektur  und  der  Innen- 
einrichtung ein  Gebilde  zu  schaffen, 
das  die  Mitte  hält  zwischen  archi- 
tektonischen und  tischlerischen 
Formen.  Der  Ofen  durfte  nicht  ganz 
und  gar  ein  Gebäude  in  kleineren 
Dimensionen  darstellen  und  sollte 
sich  anderseits  vom  Möbel  wesent- 
lich unterscheiden,  da  seine  Be- 
stimmung, sein  Herstellungs- 
material und  seine  standfeste  Un- 
beweglichkeit ihn  als  etwas  durch- 
aus anderes  charakterisieren.  Die 
Zwitterstellung  des  Ofens  zwischen 
Gebäude  und  Möbel  hat  dahin 
geführt,  dass  die  Künstler  aller 
Zeiten  gelegentlich  die  scharfe 
Mittellinie  verliessen,  auf  der  sich 
die  schöpferische  Phantasie  in 
diesem  Falle  bewegen  soll,  und 
nach  der  einen  oder  anderen  Seite 
exzedierten.  Mitunter  verdanken 
wir  solchen  Exzessen  hervorragende 
Meisterleistungen  der  Technik  und 
in  diesem  Falle  haben  sie  in  er- 
höhtem Masse  verwirrend  gewirkt. 
Die  künstlerische  Logik  wird  aber  immer  wieder  dahin  zurückführen,  Gebilde  zu  schaffen, 
die  sich  weder  an  Bauwerke  noch  an  Schreinerarbeit  unmittelbar  anschliessen  und  gleich- 
zeitig alle  jene  Motive  vermeiden,  die  aus  dem  einfachen  Beheizungskörper  ein  monu- 
mentales Denkmal  machen. 

Beurteilen  wir  die  beiden  hier  abgebildeten  Öfen,  welche  in  der  k.  k.  Fachschule  in 
Bechyn  nach  Entwürfen  des  Professors  Eduard  Hauptmann  ausgeführt  wurden,  von  diesem 
Gesichtspunkte,  so  können  wir  ihnen  unseren  Beifall  nicht  versagen.  Besonders  der  mit 
Ahornblatt-Motiven  verzierte  Ofen  entspricht  im  allgemeinen  den  Anforderungen  modernen 
Geschmackes  und  besitzt  eine  nach  guten  Vorbildern  vernünftig,  sachgemäss  und 
reizvoll  entwickelte  Form.  Auch  der  in  seinem  oberen  Teile  pyramidal  verlaufende 
Ofen  präsentiert  sich  weitaus  besser  als  die  meisten  im  Handel  vorkommenden  Öfen, 
nur  entspricht  der  krönende  Abschluss,  der  mehr  Hölzernes  als  Tönernes  in  seinen 
Details  aufweist,  und  die  Basis  mit  ihren  recht  zwecklosen  und  kraftlos  geformten  baluster- 
artigen Trägern  nicht  ganz  unserem  Stilgefühl.  Auch  die  scharf  profilierten  Gesimse 
erinnern  mehr  an  Holz  als  an  Ton.  Es  lässt  sich  jedoch  nicht  leugnen,  dass  zahllose 
Vorbilder  aus  bester  Zeit  ebenfalls  die  nicht  im  Charakter  des  Materiales  liegende 
Eigentümlichkeit  scharfer  Profile  aufweisen.  Andrerseits  ist  aber  wohl  keine  Frage, 
dass  eine  bessere  Einsicht  und  ein  feineres  Form-  und  Materialempfinden  der 
Gegenwart  sich  auch  durch  Vorbilder  von  sonst  autoritativer  Bedeutung  nicht  beirren 
lassen  darf.  Fs. 


Luster,  Wiener  Arbeit,  Bronze  und  Glas,  zuletzt  Hofburg  Wien 


437 


ONKURRENZ  FÜR  EINE  PRÄGEPLAQUETTE.  In  der  am  5.  d.  M. 

stattgehabten  Sitzung  der  Gesellschaft  zur  Förderung  der  Medaillenkunst  und  Klein- 
plastik wurden  24  Entwürfe,  welche  zufolge 
der  Konkurrenz-Ausschreibung  für  eine 
Plaquette  eingelaufen  waren,  der  Jury  unter- 
zogen. Es  wurde  beschlossen,  mit  je 
1000  Kronen  anzukaufen:  den  Entwurf  des 
Bildhauers  Wilhelm  Hejda  und  den  des 
Medailleurs  Ludwig  Hujer.  Mit  je  100  Kronen 
wurden  für  ihre  Entwürfe  beteilt:  A.  Hartig, 

Otto  Hofner,  Ernst  Juch,  Karl  Perl  und 
Hans  Schaefer.  Sämtliche  Arbeiten  wurden 
vom  6.  bis  14.  d.  M.  im  Vorlesungssaale  des 
Österreichischen  Museums  ausgestellt. 

ZUR  REFORM  DER  EIN- 
FACHEN WOHNUNGSEIN- 
RICHTUNG. Über  dieses  Thema  ist 
kürzlich  bei  G.  Winter  in  Bremen  eirfe  kleine 
Abhandlung  von  J.  C.H.Boesking  erschienen, 
die  ein  Kapitel  zu  der  jetzt  so  vielfach  er- 
örterten Frage  der  künstlerischen  Volks- 
erziehung darstellt.  Es  handelt  sich  für  den 
Verfasser  um  die  ästhetische  Ausgestaltung 
des  Heims  jener  in  ganz  bescheidenen  Ver- 
hältnissen lebenden  niederen  Beamten-, 

Arbeiter-  und  Kleinbürger-Familien,  die  mit 
zwei,  drei  Räumen  ihr  Auslangen  finden 
müssen.  Zunächst  kämpft  der  Verfasser  in 

herkömmlicher  Weise  gegen  die  Unsumme  _ A . . _ , TT 

Luster,  Wiener  Arbeit,  Bronze,  zuletzt  Hofburg  Wien 

von  Ungeschmack  und  falscher  Prunksucht, 
die  gegenwärtig  in  solchen  Wohnräumen 

angetroffen  wird,  und  beweist,  indem  er  Stück  für  Stück  kritisch  beleuchtet,  wie  viel 
falsche  Prunksucht,  welcher  Mangel  künstlerischer  Logik  und  natürlichen  Schönheits- 
empfindens hier  den  gesamten  Hausrat  beherrscht.  Im  Gegensätze  zu  diesem  Interieur 
schildert  er  eine  ideale  Behausung  nach  dem  Entwürfe  Van  de  Veldes.  Die  Möbel  durch- 
aus praktisch  und  einfach,  Wände,  Holzwerk  und  Fenstervorhang  auf  einen  einheitlichen 
farbigen  Gesamteindruck  gestimmt,  vor  dem  Fenster,  und  wo  es  sonst  noch  angeht, 
Blumen,  und  an  der  Wand  die  eine  oder  andere  Künstlerlithographie.  — Künstlerisches 
Puritanertum,  rechte  Schreibtisch-Phantasie.  • — Wo  bleiben  die  unzähligen  Gefühlswerte, 
die  für  den  kleinen  Mann  oft  noch  viel  bedeutender  und  inhaltsschwerer  sind  wie  für  den 
reichen  oder  wohlhabenden,  und  die  in  allerlei  mehr  oder  minder  unkünstlerischer  Weise 
heute  den  gesamten  Hausrat  umspinnen?  Wo  die  photographischen  Familienbildnisse  in 
ihrem  ganzen  zeitgenössischen  Ungeschmack,  die  Brautpaare,  der  Sohn  oder  Bruder  beim 
Militär  in  bunter  Uniform,  nur  der  Kopf  eine  Photographie,  die  Bildnisse  von  Neugebornen 
und  von  Toten,  alle  die  geschmacklosen  kleinen  Andenken,  die  fürchterlichen  weiblichen 
Handarbeiten  von  Schwester,  Schwägerin  und  Tante,  die  Erinnerungen  und  Gelegenheits- 
geschenke, alle  die  Stücke  aus  Erbschaften  und  die  Überbleibsel  aus  früherer  Zeit?  Der 
Verfasser  hat  nicht  berücksichtigt,  dass  mehr  als  die  Hälfte  des  gesamten  Kunstbesitzes 
des  kleinen  Mannes  mit  solchen  Gefühlswerten  auf  das  innigste  zusammengeht,  ja  dass  ein 
grosser  Teil  seiner  Kunstfreude  und  seines  Kunstverständnisses  aus  ihnen  hervorgeht,  in 
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Uhr,  Wiener  Arbeit,  Mahagoni  mit  vergoldeten  Holz- 
skulpturen und  Bronzen,  zuletzt  Salzburg 


ihnen  wurzelt.  Soll  der  kleine  Mann  etwa 
der  Ästhetik  zuliebe  alles  das  entbehren, 
obwohl  es  ihm  das  liebste  ist?  Das  wird  er 
nie  und  das  soll  er  auch  nicht.  Die  Kunst 
soll  aus  der  Stimmung,  aus  dem  Gefühl 
heraus  geboren  werden,  ein  solches  Van  de 
Velde-Zimmer  sagt  aber  dem  einfachen 
Manne  nichts,  rein  gar  nichts.  Solange 
der  wohlhabende  Mittelstand  noch  in  Ge- 
schmacklosigkeit förmlich  untergeht,  so 
dass  ihm  alle  diese  Dinge,  die  doch  nur 
vom  Geschmacke  des  Mittelstandes  beein- 
flusst werden,  in  ästhetisch  minderwertigen 
Formen  geboten  werden,  ist  an  eine  Reform 
im  Kleinbürgertum  nicht  zu  denken,  denn 
der  Mittelstand  ist  das  Vorbild  für  den 
Kleinbürger.  — Die  Kultur  bewegt  sich  von 
oben  nach  unten.  Dieser  Prozess  mag  sich 
heute  rascher  vollziehen  als  in  früheren 
Zeiten,  aber  umgekehrt  vollzieht  er  sich 
nicht.  Deshalb  scheint  uns  eine  Erörterung, 
wie  sie  hier  geführt  wird,  verfrüht.  In  den 
unteren  Sphären  der  Gesellschaft  ist  gegen- 
wärtig die  soziale  Frage  das  Entscheidende, 
das  scheint  der  Verfasser,  wie  aus  ver- 
schiedenen Stellen  hervorgeht,  auch  deutlich 
zu  fühlen.  Wenn  er  aber  meint,  dass  zuerst 
die  ästhetischen  und  dann  erst  die  öko- 
nomischen Fragen  im  Volke  entschieden 
werden  sollen,  so  wird  er  wohl  Wenige 
finden,  die  ihm  hierin  beipflichten.  Fs. 

Flugschriften  des  schlesischen  museums  für 

KUNSTGEWERBE  UND  ALTERTÜMER.  Flugschriften  haben  stets 
den  Charakter  des  Impulsiven  und  Agitatorischen.  Sie  stehen  nicht,  wie  dies  bei  Aufsätzen 
in  Fachzeitschriften  häufig  der  Fall  ist,  unter  dem  Zwange  äusserer  Notwendigkeiten,  sie 
verdanken  ihr  Entstehen  einem  inneren  Drange,  dem  Expansivbedürfnisse  lebendiger 
Gedanken,  die  an  den  Tag  und  an  den  Ort  gebunden  sind,  der  sie  geboren  hat.  Das 
Programmlose,  aus  dem  Bedürfnisse  der  Stunde  Entstehende  ist  ihr  Lebenselement. 
Nicht  dass  die  Gedanken  neu  seien,  ist  das  Wichtigste,  sondern  dass  das  rechte  Wort  am 
rechten  Ort  und  zur  rechten  Stunde  gesprochen  wurde.  Die  moderne  Richtung  in  der 
Kunst  hat  ein  einigendes  Band  um  alle  jene  geschlungen,  die  mit  echtem  Kunstbedürfnis 
ein  volles  Gegenwartsleben  verbinden.  Sie  verstehen  sich  ohne  viel  Worte  und  durch- 
schauen einander,  ohne  sich  je  gesehen  zu  haben.  So  zündet  ein  Gedanke,  der  diesem  Kreise 
entsprungen  ist,  gleichzeitig  an  den  verschiedensten  Orten,  und  wer  den  Beruf  dazu  fühlt, 
passt  ihn  den  lokalen  Bedürfnissen  und  Verhältnissen  an  und  trachtet  ihn  in  seinem 
Kreise  zu  popularisieren.  Dieses  Ziel  verfolgen  auch  die  vom  Breslauer  Kunstgewerbe- 
museum herausgegebenen  Flugschriften,  in  deren  erstem  Heft  Direktor  Masner  über 
häusliche  Kunstpflege  spricht.  Es  ist  zu  wünschen,  dass  die  folgenden  Hefte,  die  sich  mit 
der  Grosstadtwohnung,  mit  der  Denkmalskunst,  mit  der  Blumenpflege  u.  s.  w.  befassen 
sollen,  mit  derselben  Klarheit  des  Gedankens,  derselben  agitatorischen  Kraft  und  derselben 
Einsicht  und  Sachkenntnis  abgefasst  sein  mögen  wie  das  vorliegende.  Fs. 
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Die  vervielfältigende  kunst 

DER  GEGENWART.  (4  Bände.  Verlag 
der  Gesellschaft  für  vervielfältigende  Kunst  in  Wien, 

1887  — 1903.)  Nach  fast  zwanzigjähriger  Arbeit  liegt 
nunmehr  ein  Monumentalwerk  vollendet  vor,  worin 
ein  grosses,  vielseitiges  und  bedeutendes  Gebiet  des 
modernen  Kunstschaffens  in  einer  nach  Form  und 
Inhalt  mustergiltigen  Weise  erschöpfend  behandelt 
wird.  Angeregt  durch  die  grosse  internationale 
graphische  Ausstellung,  die  im  Jahre  1883  zu  Wien 
stattfand,  und  durch  die  überraschende  Fülle  kost- 
baren Materiales,  das  bei  dieser  Gelegenheit  zutage 
trat,  unternahm  es  die  Gesellschaft  für  verviel- 
fältigende Kunst,  eine  umfassende,  von  den  besten 
Fachmännern  geschriebene  und  aufs  reichhaltigste 
illustrierte  Geschichte  der  Graphik  herauszugeben, 
an  der  es  bis  dahin  gefehlt  hatte.  Mit  der  Darstellung 
des  gegenwärtigen  Standes  dieses  Kunstzweiges 
sollte  begonnen  werden.  Karl  von  Lützow,  ein  Mann, 
dessen  redaktionelle  Begabung  allseits  anerkannt 
und  vielfach  erprobt  war,  wurde  mit  der  Oberleitung 
des  gross  angelegten  Werkes  betraut.  Ursprünglich 
waren  nur  zwei  Bände  in  Aussicht  genommen, 
aber  bald  zeigte  es  sich,  dass  dieser  Rahmen  für  den 
Stoff  allzu  eng  bemessen  worden  war.  Das  Werk 
wuchs  auf  das  Doppelte  an.  Im  Jahre  1887  war  der 
erste  Band  vollendet,  der  nach  einem  historischen 
Rückblick  aus  Lützows  Feder  den  Holzschnitt  der 
Gegenwart  in  Europa  und  Nordamerika  behandelt. 

Der  zweite  Band,  mit  dem  Titel  „Der  Kupferstich  der 
Gegenwart  in  Europa“  wurde  in  den  nächsten  vier 
Jahren  ausgegeben.  Der  dritte  Band  ist  der  modernen 
Radierung  gewidmet  und  kam  im  Jahre  1892  zum 
Abschluss.  Er  erschien  nicht  mehr  unter  der  Redaktion 
Lützows,  sondern  unter  der  Richard  Grauls.  Es  ist 
vielleicht  erlaubt,  da  eine  eingehende  Würdigung  des 
ganzen  Werkes  zu  weit  führen  würde,  wenigstens  auf 

diesen  Band  näher  einzugehen,  um  dem  Leser  von  der  Fülle  des  textlich  und  illustrativ 
Gebotenen  einen  Begriff  zu  geben.  Schon  der  sozusagen  geographische  Rahmen  der 
Darstellung  muss  Staunen  erregen,  so  weit  ist  er  gezogen.  Nicht  etwa  nur  Deutschland, 
Österreich,  Frankreich  und  England  werden  behandelt,  sondern  auch  ganz  entlegene  oder 
räumlich  kleine  Länder,  deren  Darstellung  der  Fernerstehende  gewiss  ohne  Ver- 
wunderung vermissen  würde:  Dänemark,  Schweden,  Norwegen,  Holland,  Belgien,  Italien, 
Spanien,  Russland,  Nordamerika.  Für  die  Güte  des  Textes  sprechen  schon  die  Namen 
der  Autoren  der  einzelnen  Abschnitte:  Henri  Bouchot,  L.  Dietrichson,  Ugo  Fleres,  R.  Graul, 
J.  Hasselblatt  (J.  Norden),  Henri  Hymans,  Silvester  Rosa  Köhler,  Paul  Lefort,  Sigurd  Müller, 
C.  E.  Taurel  und  F.  Wedmore  — eine  ebenso  gewählte  als  internationale  Gesellschaft.  Und 
nun  erst  der  bildliche  Schmuck!  Er  umfasst  nicht  weniger  als  99  Tafeln,  Radierungen  oder 
Heliogravüren  nach  solchen  und  144  Textabbildungen,  darunter  auch  viele  direkt  von  den 
Platten  gedruckte  Radierungen,  nicht  bloss  Reproduktionen.  Unter  den  Künstlern  wird 
man  nicht  viele  grosse  Namen  vergeblich  suchen:  Unger,  Köpping,  P.  Halm,  G.  Kuehl, 
Gleichen-Russwurm,  Israels,  Marius  Bauer,  Storm  van’s  Gravesande,  Ph.  Zilcken, 


Ofen,  entworfen  von  Professor  Ed.  Haupt- 
mann, ausgeführt  in  der  k.  k.  Fachschule 
für  Tonindustrie  in  Bechyn 
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A.  L.  Zorn,  C.  Larsson  und  noch  viele  andere  sind 
da,  ja  selbst  so  seltene  Meister  wie  Stauffer-Bern, 
Leibi,  Stuck  und  Whistler  sind  durch  Original- 
arbeiten vertreten.  Das  unserer  Besprechung  bei- 
gegebene Blatt  (Originalradierung  von  K.  Rettich) 
ist  ebenfalls  diesem  Bande  entnommen. 

Die  seit  dem  Erscheinen  der  ersten  drei 
Bände  verflossene  Zeit  und  der  gewaltige  Auf- 
schwung, den  die  originalschaffende  Graphik  in 
diesen  letzten  Jahren  genommen  hat,  machen  es 
erklärlich,  dass  die  Darstellung  des  Holzschnittes 
und  der  Radierung  in  einigen  Einzelheiten  heute 
nicht  mehr  als  ganz  abschliessend  bezeichnet 
werden  kann.  Dem  Originalholzschnitt  ist  eine  viel 
regere  Pflege  zuteil  geworden  und  er  hat  wieder, 
wie  in  seiner  allerersten  Zeit,  die  Farbe  zu  Hilfe 
gerufen,  desgleichen  auch  die  Radierung.  Die 
betreffenden  Bände  geben,  was  nicht  vergessen 
werden  darf,  eben  den  Stand  der  Dinge  um  1890. 
Anders  der  vierte  Band,  der  der  Lithographie 
gewidmet  ist.  Da  er  jetzt  erst  abgeschlossen  wurde, 
so  konnten  noch  die  allerneuesten  Erscheinungen 
in  die  Betrachtung  einbezogen  werden.  Und  noch 
einen  Vorzug,  wenn  man  will,  hat  dieser  Band  vor 
den  anderen  voraus.  Die  Lithographie  ist  die 
jüngste  unter  den  graphischen  Künsten,  ihre  Ge- 
schichte konnte  daher  von  ihrer  Erfindung  bis  zur 
Gegenwart  vollständig  dargestellt  wer  den,  während 
bei  den  anderen  etwa  das  Jahr  1850  als  Ausgangs- 
punkt gewählt  worden  war.  In  der  Geschichte  der 
Lithographie  bedeutet  aber  gerade  die  zweite 
Hälfte  des  XIX.  Jahrhunderts  die  Periode  des 
ärgsten  Tiefstandes,  aus  dem  sie  sich  erst  in  der 
Ofen,  entworfen  von  Professor  Ed.  Hauptmann,  letzten  Zeit  zu  ungeahnt  reichem  neuem  Leben 
ausgeführt  in  der  k.  k.  Fachschule  für  Ton-  wieder  erhoben  hat.  Ein  Anhang  zum  vierten 
Industrie  m Bechyn  Bande  behandelt  endlich  die  photochemischen 

Techniken;  ein  berufener  Fachmann  hat  den  Text 
verfasst  und  zahlreiche,  trefflich  gewählte  Tafeln 
ergänzen  und  erläutern  seine  Darlegung  aufs  schönste  und  beste.  Die  Redaktion  dieses 
Bandes  lag  anfangs  noch  in  den  Händen  R.  Grauls,  später  übernahm  sie  Friedrich 
Dörnhöffer,  unter  dessen  verständnisvoller  Fürsorge  das  grosse  Werk  nun  glücklich 
zu  Ende  geführt  worden  ist.  So  gross  das  Werk  aber  auch  ist,  so  ist  es  doch,  wie 
eingangs  erwähnt,  nur  gedacht  als  Teil  eines  noch  grösseren  Ganzen:  einer  allgemeinen 
Geschichte  der  graphischen  Künste  in  einzelnen  Monographien.  Eine  davon,  A.  Rosen- 
bergs Rubensstecher,  ist  schon  zugleich  mit  der  Vervielfältigenden  Kunst  der  Gegen- 
wart nebenher  zur  Ausgabe  gelangt.  Demnächst  soll,  wieder  unter  der  Redaktion 
F.  Dörnhöffers,  eine  Geschichte  des  deutschen  und  niederländischen  Kupferstichs  im 
XV.  Jahrhundert  erscheinen,  der  Name  des  Verfassers,  Max  Lehrs  und  der  Verlag,  die 
Gesellschaft  für  vervielfältigende  Kunst,  sind  auch  diesmal  vollgiltige  Bürgen  für  ein 
glückliches  Gelingen.  A.  Trost 
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MITTEILUNGEN  AUS  DEM  K.  K.  ÖSTER- 
REICHISCHEN MUSEUM  b» 

Neu  ausgestellt.  Vom  27.  September  bis  einschliesslich  11.  Oktober  fand 

im  Saale  IX  und  X des  Österr.  Museums  die  Ausstellung  der  an  den  Fachkursen 
für  Lehrpersonen  staatlicher  kunstgewerblicher  Unterrichtsanstalten  in  Salzburg  1903  an- 
gefertigten Arbeiten  statt.  Diese  Fachkurse,  vom  Ministerium  für  Kultus  und  Unterricht 
zur  Einführung  der  Lehrpersonen  an  genannten  Bildungsstätten  in  die  neueren  Methoden 
des  Zeichen-  und  Modellierunterrichtes  veranstaltet,  umfassten:  Einen  Fachkurs  für  Model- 
lieren (Instruktor:  Professor  J.  Breitner  der  Kunstgewerbeschule  Wien),  einen  Fachkurs 
für  Methodik  des  Unterrichtes  im  Zeichnen  und  Malen  allgemeiner  Richtung  (Instruktor 
Lehrer  H.  Cicek  der  Kunststickereischule  Wien),  einen  Fachkurs  für  angewandtes  deko- 
ratives Zeichnen  (Instruktor  Professor  R.  Hammel,  Leiter  des  Lehrmittel-Bureaus  für 
kunstgewerbliche  Unterrichtsanstalten  am  Österr.  Museum  und  Architekt  Otto  Wytrlik), 
einen  Fachkurs  für  künstlerische  Schrift  (Dozent  R.  v.  Larisch  der  Kunstgewerbeschule 
Wien)  und  einen  Fachkurs  für  Übungen  im  Photographieren  und  im  Gebrauche  des 
Skioptikons  für  Schulzwecke  (Instruktor  Professor  H.  Kessler  und  Assistent  R.  Zima  der 
graphischen  Lehr-  und  Versuchsanstalt  in  Wien). 

Der  Gesamtaufwand  für  die  diesjährigen  Fachkurse  wurde  sowie  in  den  früheren 
Jahren  von  der  Unterrichtsverwaltung  bestritten  und  bezifferte  sich  auf  rund  27.000  Kronen  ; 
einberufen  waren  53  Lehrpersonen. 

Wir  werden  über  die  Ausstellung  in  einem  der  nächsten  Hefte  ausführlicher  berichten. 
Seine  Exzellenz  der  Herr  Minister  für  Kultus  und  Unterricht  Dr.  von  Hartei  hat  am 
2.  d.  M.  die  Ausstellung  besichtigt. 

Bibliothek  des  museums.  Vom  21.  Oktober  bis  20.  März  ist  die  Biblio- 
thek des  Museums,  wie  alljährlich,  an  Wochentagen  — mit  Ausnahme  des  Montags  — 
von  9 bis  x Uhr  und  von  6 bis  8 i/2  Uhr  abends,  an  Sonn-  und  Feiertagen  von  g bis  1 Uhr 
geöffnet. 

BESUCH  DES  MUSEUMS.  Die  Sammlungen  des  Museums  wurden  im  Monate 
September  von  3106,  die  Bibliothek  von  1039  Personen  besucht. 


LITERATUR  DES  KUNSTGEWERBES 


I.  TECHNIK  UND  ALLGEMEINES. 
ÄSTHETIK.  KUNSTGEWERB- 
LICHER UNTERRICHT  $©► 

BAES,  E.  L’Art  nouveau  dans  l’ornementation  et  le 
decor.  Bruxelles,  H.  Havermans,  8°,  60  p.  Fr.  2. 
(Extr.  de  la  Revue  graphique  beige.) 

— L’Art  satirique  chez  les  Flamands.  (Federation 
artistique,  1903,  p.  227.) 

— Le  genie  decoratif  chez  les  peuples  anciens.  (Rev. 
graphique  beige,  1903,  p.  52.) 

Beiträge  zur  Kunstgeschichte.  Franz  Wickhoff  gewid- 
met von  einem  Kreise  von  Freunden  u.  Schülern. 
III,  184  S.  m.  Abb.  u.  7 Taf.  Lex.  8°.  Wien, 
A.  Schroll  & Ko.  M.  15. 

BEUTINGER,  E.  Die  moderne  Kunstbewegung  in 
Finnland.  (Deutsche  Kunst  und  Dekor.,  Okt.) 


BRINCKMANN,  J.  Allerlei  von  Fälschungen.  (Kunst- 
gewerbebl.  N.  F.  XIV,  12.) 

DANCKELMANN,  v.  Über  die  Verrohung  des  Ge- 
schmackes. (Beilage  zur  Allg.  Zeitung,  199.) 

ESSWEIN,  H.  und  E.  NEUMANN.  Der  Kulturwert  der 
modernen  künstlerischen  Bestrebungen.  (Die 
Kunsthalle,  21.) 

FRANCK.  Künstler,  Fabrikant  und  Publikum.  (Mitteil, 
des  Württemberg.  Kunstgewerbevereins,  Stuttgart. 
Aug.) 

GÖTZ,  Herrn.  Kunstschöpfungen.  Ausgeführte  Arbeiten 
u.  Entwürfe  von  kunstgewerblichen  Gegenständen 
aller  Art.  62  Taf.  u.  12  S.  Text  m.  Bildnis  u.  2 Abb. 
62X45  Cm.  Dresden,  Kühtmann,  M.  75. 

GROSSE,  E.  Japanische  Kunst  in  Europa.  (Die  Zeit, 
461.) 

HARTMANN,  M.  Islamische  Kunst.  (Tägliche  Rund- 
schau, 141.) 
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HELLMUTH,  L.  Moderne  Flachornamente.  Neue  Vor- 
lagen über  das  Ornamentzeichnen.  Motive  für  das 
Kunstgewerbe.  60  färb.  Taf.  m.  III.  S.  Text.  Lex. 
8°.  Leipzig,  Seemann  & Ko.  M.  io. 

KUNZFELD,  Ad.  Über  die  Grundlagen  des  künftigen 
Zeichenunterrichts.  (Zeitschr.  f.  Zeichen-  u.  Kunst- 
unterricht, Juni.) 

LOUBIER,  J.  Die  Steglitzer  Werkstatt.  (Deutsche 
Kunst  und  Dekor.,  Okt.) 

MALKOWSKY,  G.  Die  „Moderne“  und  das  deutsche 
Kunstgewerbe.  (Norddeutsche  Allg.  Zeitung,  Bei- 
lage, 182.) 

Mk.  Jubiläumsfeier  der  grossh.  Kunstgewerbeschule. 
(Badische  Gewerbezeit.,  32.) 

PETERS,  H.  Die  Kunstwebeschule  in  Scherrebek. 
(Kunstgewerbebl.  N.  F.  XIV,  12.) 

RADFORD,  E.  The  National  Competition.  (The  Art 
Journal,  Okt.) 

RAEHLMANN,  E.  Über  die  Entwicklung  der  Kunst  im 
Leben  des  Kindes.  (Deutsche  Revue,  Aug.) 

TRUNK,  R.  Die  Kunst  beim  Kaufmann.  (Das  Kunst- 
gewerbe in  Elsass-Lothringen,  Aug.) 

WOOD,  E.  The  National  Competition  of  Schools  of 
Art,  1903.  (The  Studio,  Sept.) 

II.  ARCHITEKTUR.  SKULPTUR. 

Ausbau,  Der,  des  Offizierskasinos  zu  Lindau  i.  B. 
(Kunst  und  Handwerk,  Sept.) 

BALCARRES.  Donatello.  8°.  p.  210.  London,  Duck- 
wortb.  6s. 

BARBIER  DE  MONTAULT,  X.  Le  Crucifix  de 
Parthenay.  (Revue  de  l’Art  chretien,  1903,  5.) 

BODENHAUSEN,  E.  Freih.  v.  Van  de  Velde  und  die 
Eisenkonstruktion.  (Innendekor.,  Okt.) 

BRÜNING,  A.  Bruno  Schmitz  und  der  Rosengarten  in 
Mannheim.  (Berliner  Architekturwelt,  VI,  5.) 

— Das  Landhaus  Scherl  im  Grunewald,  erbaut  1903 
von  Gabriel  von  Seidl.  (Berliner  Architekturwelt, 
VI,  6.) 

FUCHS,  G.  Melchior  Sechters  Pallenberg-Saal.  (Deut- 
sche Kunst  und  Dekor.,  Okt.) 

GERSPACH.  La  nouvelle  porte  majeure  de  la  cathe- 
drale  de  Sainte-Marie  de  la  Fleur.  (Revue  de  l’Art 
chretien,  1903,  5.) 

HAENDCKE,  B.  Zur  Geschichte  der  Plastik  Schlesiens 
von  zirka  1550 — 1720.  (Repert.  für  Kunstwiss., 
XXVI,  3.) 

HAUSZMANN,  A.  Interieurs  aus  dem  königl.  Schlosse 
zu  Ofen.  (In  magyar.  Sprache).  (Magyar  Iparmü- 
veszet,  Juli.) 

HELFRICH,  A.  Landelin  Ohmacht.  (Das  Kunstgewerbe 
in  Elsass-Lothringen,  Juli.) 

JOSEPHI,  W.  Ein  Holzrelief  aus  dem  Anfänge  des 
XVI.  Jahrhundertes  nach  Schongauer.  (Mitteil, 
aus  dem  german.  Nationalmus.,  1903,  p.  92.) 

MAYR,  K.  Zwei  Sanatorien  in  Badenweiler.  (Deutsche 
Kunst  und  Dekor.,  Okt.) 

RAEYMAEKERS,  D.  Au  sujet  de  deux  statuettes  en 
terre  cuite  trouvees  ä Tirlemont.  Bruxelles,  A. 
Vromant  et  Cie.  8°,  11  p.  Fr.  1.  — . (Extr.  des 
Annales  de  la  Soc.  d’arch.  de  Bruxelles.) 

SAUNIER,  Ch.  L’Ivoire  au  Musee  Galliera.  (L’Art 
decoratif,  Aug.) 


SCHAEFER,  K.  Ein  Werk  deutscher  Klein-Skulptur 
aus  dem  XVI.  Jahrhunderte  (Mitteil.  d.  Gewerbe- 
Museums  zu  Bremen,  7.) 

SCHNÜTGEN.  Frühgotisches  rheinisches  Reliquien- 
altärchen  mit  bemalten  Flügeln.  (Zeitschr.  für 
Christi.  Kunst,  XVI,  7.) 

VITRY,  P.  Jules  Dalou.  (Art  et  Decoration,  9.) 

VOGEL,  F.  R.  Einfamilienhaus  und  Mietskaserne. 
(Berliner  Architekturwelt,  7,) 

VOOYS,  J.  P.  de  Jong.  Hollands  Huis  te  Breda.  (Onze 
Kunst,  Sept.) 

ZUCKERKANDL,  B.  Josef  Hoffmann.  (Dekorative 
Kunst,  Okt.) 

III.  MALEREI.  LACKMALEREI. 
GLASMALEREI.  MOSAIK  ^ 

AMIRA,  K.  v.  Die  grosse  Bilderhandschrift  von 
Wolframs  Willehalm.  (Sitzungsber.  d.  phil.  hist. 
Klasse  d.  kgl.  bayer.  Akademie  der  Wissensch., 
1903,  2.) 

BELL,  L.  The  Art  of  Illumination.  8°,  p.  354.  London, 
Constable.  10  s.  6 d. 

BRUCK,  R.  Der  Illuminist  Jakob  Elsner.  (Jahrb.  der 
königl.  Preuss.  Kunstsamml.,  XXIV,  4.) 

CLERICUS,  Chr.  Zur  Kirchenbemalung.  (Das  Kunst- 
gewerbe in  Elsass-Lothringen,  Aug.) 

FRANK,  A.  Ein  Beitrag  zur  Entwicklung  der  deutschen 
Mosaikindustrie.  Aus  einem  Vortrag,  gehalten  im 
Verein  zur  Beförderung  des  Gewerbefleisses  in 
Berlin.  (Sprechsaal,  40.) 

FRIESE,  P.  Was  muss  man  von  der  Aquarellmalerei 
wissen?  8°  79  S.  Berlin,  S.  Steinitz.  M.  1. 

GANZ,  P.  Hans  Holbeins  d.  J.  Einfluss  auf  die  Schweiz. 
Glasmalerei.  (Jahrb.  der  König.  Preuss.  Kunst- 
samml., XXIV,  3.) 

GERSPACH.  Une  mosa'fque  du  VIIIe  siede  ä Florence. 
(Revue  de  l’Art  chretien,  1903,  4.) 

GIMBERG,  J.  De  muurschilderingen  in  de  St.  Wal- 
burgskerk  te  Zutphen.  Beknopte  beschrijving. 
Zutphen,  W.  J.  Thieme  & Cie.  19  Blz.  m 1 plt. 
8°  F.  —.25. 

HELBIG,  J.  La  peinture  au  pays  de  Liege  et  sur  les 
bords  de  la  Meuse.  Nouv.  ed.  revue  augmentee  et 
enrichie  de  XXX  pl.  Liege,  H.  Poucelet.  40,  XIV, 
509  p.  et  pll.  Fr.  12-50. 

JENKINS,  F.  L.  A great  dekorator:  Prof.  Gerold  Moira. 
(The  Magazine  of  Art,  Sept.) 

JUSTI,  L.  Giovanni  Pisano  und  die  toskanischen 
Skulpturen  des  XV.  Jahrh.  im  Berliner  Museum. 
(Jahrb.  der  König.  Preuss.  Kunstsamml.,  XXIV,  3.) 

KLEEFELD,  E.  Hans  Thoma.  (Westermanns  illustr. 
Monatshefte,  11.) 

KONODY,  P.  G.  The  decorative  Figure-Work  of  Mr. 
Frank  Brangwyn.  (The  Magazine  of  Art,  Aug.) 

MUCHA,  A.  M.  Documents  decoratifs.  (Art  et  De- 
coration, g.) 

PAZAUREK,  G.  E.  Miniatur-Porträte.  (Mitteil,  des 
Nordböhm.  Gewerbemus.  in  Reichenberg,  1903,  2.) 

SCHMID,  W.  M.  Hausmalereien  in  Altbayern.  (Beilage 
zur  Allg.  Zeitung,  Nr.  210.) 

SEMPER,  H.  Ein  neu  aufgedecktes  Freskobild  im 
Kreuzgange  der  ehemaligen  Dominikanerkirche  zu 
Bozen.  (Mitteil,  der  k.  k.  Zentralkommission,  5.) 


443 


— Michael  Pacher,  seine  Schule  und  sein  Einfluss. 
(Monatsberichte  über  Kunst  und  Kunstwiss.,  Juli.) 

SPANIER,  M.  Hans  Thoma  und  seine  Kunst  f.  das 
Volk.  66  S.  m.  Abb.  40.  Leipzig,  Breitkopf  und 
Härtel.  M.  2. 

STEUER,  P.  Flachmalereien.  130  Motive  in  streng- 
modernem  Stil  zur  dekorat.  Ausmalung  sämtl. 
Räume  des  Hauses.  20  Taf.  m.  3 S.  Text.  Fol. 
Berlin,  O.  Baumgärtel.  M.  24. 

VALENTINER,  W.  R.  Der  Hausbuchmeister  in  Heidel- 
berg.  (Jahrb.  der  König.  Preuss.  Kunstsamml., 
XXIV,  4.) 

Vorlagen,  farbige,  f.  moderne  Decken-  und  Wand- 
malereien. Hrsg.  v.  Heidelberger  Mal-  und  Zeichen- 
Institut.  1.  Heft.  10  Taf.  Fol.  Berlin,  M.  Spiel- 
meyer. M.  g. 

WÜSCHER-BECCHI,  Die  griechischen  Wandmalereien 
in  S.  Saba.  (Röm.  Quartalschrift,  XVII,  1 — 2.) 

IV.  TEXTILE  KUNST.  KOSTÜME. 
FESTE.  LEDER-  UND  BUCH- 
BINDER-ARBEITEN ^ 

BOSQUET,  E.  Guide  manuel  theorique  et  pratique  de 
l’ouvrier  ou  praticien-relieure  etc.  Liege,  Ch. 
Beranger,  120,  308  p.  figg.  Fr.  4.  — . 

BROWNING,  E.  The  Lace  Collection  at  Nottingham 
Castel.  (The  House,  Sept.) 

HAGEN,  L.  Die  Kunststickerei  in  der  Entwicklung  des 
modernen  Stils.  (Kunst  und  Handwerk,  Sept.) 

Hausweberei  im  Fürstentum  Osnabrück.  (Das  Land,  21.) 

HILLIG,  H.  Der  kunstgewerbliche  Urheberschutz  und 
die  Tapetenindustrie.  (Tapetenzeitung,  17.) 

KADOR6,  de  P.  La  reliure  ä travers  les  äges,  le 
XVIII  siede.  (Annales  de  l’imprimerie,  1902, 
p.  193;  1903,  p.  31,  79.) 

KENDELL,  Concerning  Fans.  (The  Connoisseur, 
Sept.) 

KOLBERG,  J.  Alte  orientalische  Teppiche  im  Dom  zu 
Frauenburg  (Zeitschr.  für  christl.  Kunst,  XVI,  7.) 

KUMSCH,  E.  Mittelalterliche  Flechtgewebe.  (Zeitschr. 
für  bild.  Kunst,  N.  F.  XIV,  12.) 

LICHTENBERG,  R.  Freih.  v.  Henriette  Mankiewicz. 
(Das  Kunstgewerbe  in  Elsass-Lothringen,  Juli.) 

NABER,  Johanna.  Alte  u.  moderne  Klöppel-  u. 
Spitzenarbeiten.  30  Lichtdr.-Taf.  m.  10  S.  Text. 
Fol.  Haarlem,  H.  Kleinmann  & Co.  25  M. 

PETERS,  H.  Siehe  Gruppe  I. 

SCHULZE,  O.  Eine  Kunstschule  für  Tapeten-Deko- 
ration.  (Tapetenzeitung,  15.) 

VERNEUIL,  M.  P.  Madame  de  Rudder,  brodeuse.  (Art 
et  Decoration,  g.) 

V.  SCHRIFT.  DRUCK.  GRAPH. 
KÜNSTE  ^ 

AVENARIUS,  P.  Ludwig  Richter.  (Der  Kunstwart,  XVI, 
24.) 

BRUNNEMANN,  A.  Max  Klingers  Radierungen  vom 
Schicksal  des  Weibes.  37  S.  8°.  Leipzig,  H.  See- 
mann Nachf.  6c  Pfg. 

CUNDALL,  H.  M.  A Much-altered  engraved  Copper 
Plate.  (The  Art  Journ.,  Okt.) 


CZAKÖ,  E.  Alte  ungarische  Goldschmiede-Kupfer- 
stecher. (In  magyar.  Sprache).  (Magyar  Iparmü- 
veszet,  Sept.) 

DODGSON,  C.  Fünf  unbeschriebene  Holzschnitte 
Lukas  Cranachs.  (Jahrb.  der  Königl.  Preuss. 
Kunstsamml.,  XXIV,  2.) 

— Jörg  Breu  als  Illustrator  der  Ratdoltschen  Offizin, 
Nachtrag.  (Jahrb.  derKönigl.  Preuss.  Kunstsamml., 
XXIV,  4.) 

— St.  John  in  Patmos;  a woodcut  ascribed  to  Hans 
von  Kulmbach.  (The  Burlington  Magazine,  Sept.) 

ESSLING,  Le  Prince  d’.  Le  Premier  Livre  xylo- 
graphique  italien  imprime  ä Venise  vers  1450.  In 
4,  45  p.  et  grav.  Paris,  impr.  de  la  Gazette  des 
beaux-arts;  8,  rue  Favart. 

FETZER,  C.  E.  Methodisch  bearb.  Vorlagen  v. 
Schriftarten  zur  Anwendung  b.  Plänen  u. 
Zeichngn.  z.  Gebrauch  in  Zeichenschulen,  f.  Archi- 
tekten u.  s.  w.  20  Bl.  gr.  qu.  8°.  Leipzig,  R.  Bauer, 

85  Pfg- 

F.  L.  Ludwig  Richter  und  das  deutsche  Kunstgewerbe. 
(Das  Kunstgewerbe  in  Elsass-Lothringen,  Aug.) 

FRANTZ,  H.  Allan  Osterlind’s  Coloured  Etchings. 
(The  Studio,  Sept.) 

— Spicer-Simson.  (Art  et  Decoration,  9.) 

HAENEL,  E.  Zum  100.  Geburtstage  Ludwig  Richters. 

(Die  Kunst  für  Alle,  24.) 

LOUBIER,  J.  Siehe  Gruppe  1. 

MÜHLTHALER,  Ed.  Moderne  Reproduktionstechnik 
für  Schwarz-  und  Mehrfarben-Buchdruck,  sowie 
Behandlung  d.  fert.  Ätzplatten  vor,  während  und 
nach  der  Drucklegg.  Vortrag.  32  S.  m.  Abbildgn. 
u.  2 Taf.,  gr.  8°.  Leipzig,  Hedeler.  8°  Mk.  o-8o. 

ROESSLER,  A.  Ludwig  Richter.  (Kunst  und  Hand- 
werk, Sept.) 

VETH,  Jan.  Nieuwe  Graveerkunst  in  Nederland.  (Onze 
Kunst,  Aug.) 

VI.  GLAS.  KERAMIK  50* 

ALEXANDER.  Beitrag  zur  Fabrikation  von  grünem, 
blauem  und  rotem  Aventurin-Glas.  (Sprechsaal,  3g.) 

BERLEPSCH-VALENDAS.  Edmond  Lachenais  kera- 
mische Arbeiten.  (Kunst  und  Handwerk,  1903,11.) 

DARDENNE,  E.  J.  Marques  et  monogrammes  des 
faxenciers  andennais  d’apres  des  documents 
authentiques  inedits  suivis  d’une  notice  sur  Jacques 
Richardot.  (Bull,  des  commissions  roy.  d'art  et 
d’archeol.,  1903,  p.  35 — 67.) 

DENEKEN,  F.  Die  Porzellanfabrik  Bing  & Gröndahl, 
Kopenhagen.  (Dekorative  Kunst,  Okt.) 

GODMAN,  F.  D.  Lustre  Ware  and  the  Godman 
Collection.  (The  Connoisseur,  Sept.) 

GRAY,  H.  H.  G.  Two  important  jugs  in  Taunton 
Castle  Museum.  (The  Connoisseur,  Okt.) 

HODGSON,  Mrs.  W.  English  Lowestoft  China.  (The 
Connoisseur,  Okt.) 

Hohlgläserschliff.  (Zentralbl.  für  Glasind.  und  Keramik 
603.  n.  d.  „Keram.  Rundschau“.) 

Die  alte  Majolikatechnik  und  ihre  Wiedererweckung. 
(Norddeutsche  Allg.  Zeitung,  Beilage,  157.) 

PAZAUREK,  G.  E.  Aus  Böhmens  alter  Glashütten- 
praxis. (Mitteil,  des  nordböhm.  Gewerbemuseums 
in  Reichenberg,  1903,  2.) 
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PENNY,  W.  E.  W.  Mr.  John  Webb  Singers  Collection 
of  English  Drinking-Glasses.  (The  Burlington 
Magazine,  Sept.) 

PUT,  A.  van  de.  Fifteenth-Century  Hispano-Moresque 
Pottery.  (The  Burlington  Magazine,  Sept.) 

SERVIAN,  F.  Les  Fa'iences  de  Marseille  au  XVIlIe 
siede.  (Gaz.  des  Beaux-Arts,  Aug.) 

S.  L.  Provenzalische  Keramik  des  XVIII.  Jahrhunderts. 
(Sprechsaal,  36.) 

Ein  neues  Verfahren  zur  Verzierung  von  Tafelglas. 
(Zentralbl.  für  Glasind.  und  Keramik,  598;  n.  d. 
„Glashütte“.) 

Ziergläser.  (Zentralbl.  für  Glasind.  und  Keramik,  604; 
n.  d.  Keram.  Rundschau“.) 

VII.  ARBEITEN  AUS  HOLZ. 
MOBILIEN  bc* 

BACH,  M.  Ulmer  Möbel.  (Mitteil,  des  Württemberg. 
Kunstgewerbe-Vereins,  Stuttgart,  Aug.) 

BAIER,  Aug.  Bürgerliche  Zimmereinrichtung  im  mo- 
dernen Stil.  42  Taf.  m.  III  S.  Text.  gr.  40.  Ravens- 
burg, O.  Maier.  M.  12. 

BRAUER,  H.  Die  Entstehung  eines  Stuhles.  (Mitteil, 
des  Württemberg.  Kunstgewerbe-Vereins,  Stutt- 
gart, Aug.) 

GRAUL,  R.  Der  Kampf  um  die  Kunst  im  Mobiliar. 
(Mitteil,  des  Württemberg.  Kunstgewerbe-Vereins, 
Stuttgart,  Aug.) 

JOURDAIN,  F.  Le  Mobilier  au  Salon  des  Artistes 
francais.  (L’Art  decoratif,  Aug.) 

MAYR,  K.,  siehe  Gruppe  II. 

Möbel  und  Innenräume,  Neue.  Ausgeführte  Wohnungs- 
einrichtungen im  modernen  Stil.  I.  Serie  60  Taf.  in 
Lichtdr.  (In  5 Lfgn.)  1.  Lfg.  12  Taf.  Fol.  Wien, 
F.  Wolfrum  & Ko.  M.  8. 

VOOYS,  J.  P.,  siehe  Gruppe  II. 

VIII.  EISENARB.  WAFFEN. 
UHREN.  BRONZEN  ETC. 

BÜCHNER,  O.  Die  metallenen  Grabplatten  des  Erfurter 
Domes.  (Zeitschr.  für  christl.  Kunst,  XVI,  6.) 

BARBIER  DE  MONTAULT,  X.  Une  croix  pectorale 
du  XIII e siede.  (Revue  de  l’Art  chretien,  1903,  5.) 

GERSPACH.  Un  Cenitier  du  VII e siede.  (Revue  de 
l’Art  chretien,  1903,  4.) 

— siehe  Gruppe  II. 

JACKRON,  F.  H.  Electric  Light  Fittings  of  to-day. 
(The  Magazine  of  Art,  Sept.) 

LIEBETANZ,  F.  Die  Behandlung  der  Bronzewaren. 
(Badische  Gewerbezeitung,  38  ff.) 

MASSE,  H.  J.  L.  J.  Some  Notes  on  the  Pewter  in  the 
Victoria  and  Albert  Museum  ad  South  Kensington. 
(The  Burlington  Magazine,  Sept.) 

PENNY,  W.  E.  W.  The  Art  of  the  Locksmith.  (The 
Connoisseur,  Okt.) 

SCHAEFER,  K.  Ein  französisches  Truhenschloss  aus 
dem  XV. Jahrhundert.  (Mitteil.  d.  Gewerbemuseums 
zu  Bremen,  6.) 

SCHMID,  W.  M.  Ein  gotisches  Büstenreliquiar  im 
bayerischen  Nationalmuseum.  (Zeitschr.  für  christl. 
Kunst,  XVI,  7.) 


UBISCH,  E.  v.  und  O.  WULFF.  Ein  langobardischer 
Helm  im  königl.  Zeughause  zu  Berlin.  (Jahrb.  der 
Königl.  Preuss.  Kunstsamml.,  XXIV,  3.) 

IX.  EMAIL.  GOLDSCHMIEDE- 
KUNST so* 

BEGULE,  L.  Un  orfevre  lyonnais:  T.  J.  Armand 
Calliat  et  son  oeuvre  (1822 — 1901),  discours  de 
reception  ä l’Academie  des  Sciences,  belles-lettres 
et  arts  de  Lyon,  prononce  ä la  seance  publique  du 
12  mai  1903.  Grand  in-8,  22  p.  et  grav.  Lyon,  imp. 
Rey. 

BUTTLER,  A.  The  Hall  Marks  and  other  Marks  upon 
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AUSSTELLUNG  VON  ALT-WIENER  POR- 
ZELLAN IN  TROPPAU  Sfr  VON  JOSEF 
FOLNESICS  WIEN  Sfr 


IN  Zufall  hat  es  gefügt,  dass  wenige  Monate  vor 
der  Alt-Wiener  Porzellanausstellung  im  Öster- 
reichischen Museum  eine  ebensolche  Ausstel- 
lung in  Troppau  eröffnet  wurde.  Das  Öster- 
reichische Museum  hatte  zwar  schon  seit  Jahren 
den  Plan  gefasst,  die  Tätigkeit  der  zweit-ältesten 
Porzellanfabrik  Europas  in  einem  umfassenden 
Gesamtbilde  zur  Anschauung  zu  bringen,  aber 
dringendere  Aufgaben  hatten  die  Realisierung 
des  Projektes  immer  weiter  hinausgeschoben. 
Nun,  als  endlich  ein  Termin  festgestellt  war, 
zeigte  sich,  dass  auch  das  Kaiser  Franz  Joseph-Museum  in  Troppau  an  der 
Durchführung  einer  solchen  Ausstellung  arbeite.  Im  ersten  Augenblicke 
schien  es,  als  würde  die  Troppauer  Ausstellung  das  Unternehmen  des 
Österreichischen  Museums  in  Frage 
stellen.  Indes  präsentierte  sich  diese 
Ausstellung,  die  Mitte  September  er- 
öffnet und  Ende  Oktober  geschlossen 
wurde,  viel  mehr  als  ein  anregendes 
Vorspiel  denn  als  Konkurrenzunter- 
nehmen. Sie  lenkte  die  Aufmerk- 
samkeit auf  jenes  Kunstgewerbe,  in 
welchem  Wien  im  XVIII.  und  zu 
Anfang  des  XIX.  Jahrhunderts  so 
glänzend  auftrat,  und  hat  namentlich 
in  den  nördlichen  Kronländern  der 
Monarchie  eine  wertvolle  und  erfolg- 
reiche Vorarbeit  vollendet,  die  von 
Wien  aus  kaum  so  gründlich  hätte 
durchgeführt  werden  können.  Ein 
solches  Aufwühlen  des  Kunstbesitzes 
nach  irgend  einer  Richtung  und  auf 
geographisch  beschränktem  Gebiete 
ist  stets  nützlich  und  fruchtbringend. 

Es  führt  nicht  allein  dem  Kunst- 
historiker neues,  bis  dahin  verbor- 
genes Studienmaterial  zu,  es  belebt 
die  allgemeine  Teilnahme  am  heimat- 
lichen Kunstbesitz  und  erhöht  nicht 
selten  die  Freude  und  das  Interesse 


Ah -Wiener  Porzellan -Ausstellung  in  Troppau, 
Kaffeekanne,  ohne  Marke,  um  1730.  (Fürst  Johann 
von  und  zu  Liechtenstein) 
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Alt -Wiener  Porzellan-Ausstellung  in  Troppau,  Teekanne  mit 
Schwarzlot-Malerei,  um  1730.  (Prof.  Kristinus,  Budweis) 


der  Eigentümer  an 
all  ihren  mannig- 
faltigenkleinen  und 
grossen  Schätzen. 

Dr.  Braun,  der 
Direktor  des  Trop- 
pauer  Museums, 
hat  in  erster  Linie 
die  schlesischen 
Sammler  und  Be- 
sitzer von  Alt- 
Wiener  Porzellan 
zu  einem  inter- 
essanten Stelldich- 
ein vereint.  Dank 
der  entgegen- 
kommendenBereit- 
willigkeit  sowohl 
in  den  Kreisen  des 

hohen  Adels,  wie  in  der  kunstliebenden  Bürgerschaft  gelang  es,  eine  über- 
raschend grosse  Zahl  der  wichtigsten  Objekte  aus  Schlesien  selbst  herbei- 
zuschaffen. Von  etwa  achthundert  Num- 
mern des  Kataloges  entfallen  mehr  als  502 
auf  Troppau  und  etwa  ebenso  viele  auf 
das  übrige  Schlesien,  so  dass  also  zwei 
Dritteile  der  ganzen  Ausstellung  durch  das 
Kronland  selbst  beigesteuert  wurden. 

Unter  den  Ausstellern  ist  vor  allem 
der  Protektor  des  Troppauer  Museums 
Fürst  Johann  von  und  zu  Liechtenstein 
zu  nennen,  ihm  reihen  sich  aus  dem 
schlesischen  Hochadel  August  Graf  von 
Bellegarde,  Gräfin  Larisch-Larisch  und 
Gräfin  Sprinzenstein  mit  ebenso  seltenen 
als  kostbaren  Beiträgen  an.  Unter  den 
aus  Troppau  selbst  zur  Ausstellung  ge- 
brachten Objekten  sind  besonders  jene  aus 
den  Sammlungen  der  Baronin  Sobek-Skal, 
der  Baronin  Sedlnitzky,  der  Frau  Eda  von 
Thoss,  dann  die  der  Herren  Josef  Hatschek 
und  Dr.  Alexander  Hirsch  durch  künst- 
lerische Feinheit  ausgezeichnet.  Auch 
unter  den  kleineren  aus  Troppau  ge-  AU-wi.„.,  po,z,ii.„-a»sS«uu„6  in 

rr  m 0 Troppau,  Henkelkrug,  ohne  Marke,  um 

lieferten  Beiträgen,  wie  in  den  reizenden  1725.  (Dr.  Max  strauss,  Wien) 
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Alt -Wiener  Porzellan -Ausstellung  in  Troppau,  Schale  in  Form  eines  geöffneten  Fächers,  ohne  Marke, 

um  1730.  (Frau  A.  Weissberger,  Prag) 


Kollektionen  der  Frau  Baronin  Gemmel-Fischbach,  der  Baroninnen  Giay 
und  Weichs,  sowie  der  Frau  Lemach  finden  wir  Stücke  ersten  Ranges.  Nicht 

minder  sind  die  aus  dem  nahen  Jägern- 
dorf  von  Seiten  der  Herren  Dr.  Berl, 
Kurz  und  Frau  Wenzlides  beigebrachten 
Stücke,  sowie  jene  der  Frau  Bayer  von 
Bayersberg  in  Glomnitz  in  hohem  Grade 
beachtenswert. 

Man  sieht,  es  ist  in  der  Hauptstadt 
Schlesiens,  wie  im  gesamten  Lande  so 
lebhaftes  Interesse  für  Alt -Wiener  Por- 
zellan vorhanden,  dass  die  Veranstaltung 
einer  solchen  Spezialausstellung,  mit 
Ausnahme  von  Wien  selbst,  vielleicht 
nirgends  so  gerechtfertigt  erscheint 
wie  hier. 

Das  letzte  Drittel  der  Ausstellung 
ah -wiener  Porzellan  - Ausstellung  in  Troppau,  bestreiten  vor  allem  die  drei  brillanten 

Schokoladetasse,  Probestück  für  ein  Service  wiener  Sammlungen  Karl  Mayer, 
des  Grafen  Philipp  Kinsky,  datiert  1746.  (Karl  _ ö J 

Mayer,  Wien)  Simon  von  Metaxa  und  Dr.  Max  Strauss, 
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Alt-Wiener  Porzellan -Ausstellung  in  Troppau,  Unterschale  der  Deckel-Terrine,  um  1750, 

(Karl  Mayer,  Wien) 


denen  sich  nicht  immer  an  Stückzahl,  wohl  aber  an  Qualität  die  Sammlun- 
gen der  Frau  Amelie  Weissberger  in  Prag,  der  Herren  Dr.  von  Dallwitz  und 
Josef  Epstein  in  Berlin  und  Frau  Dr.  Flora  Spitzner  in  Dresden  würdig  an- 


schliessen.  Nebst  einer  Reihe 
von  Ausstellern  einzelner 
Stücke  haben  sich  ferner  die 
Kunstgewerbe-Museen  in 
Berlin,  Dresden,  Hamburg, 
Prag,  Graz,  Reichenberg,  Inns- 
bruck, Pilsen,  Königgrätz,  die 
Museums-Gesellschaft  in 
Teplitz,  das  k.  k.  technologische 
Gewerbe-Museum  und  das 
k.  k.  Österreichische  Museum 
in  Wien,  endlich  das  Troppauer 
Museum  selbst  an  der  Aus- 
stellung beteiligt. 

Das  Gesamtbild  der  Aus- 
stellung ist  kein  lückenloses, 


Alt -Wiener  Porzellan -Ausstellung  in  Troppau,  Kaffee- 
tasse, um  1798.  (Karl  Mayer,  Wien) 
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Alt -Wiener  Porzellan -Ausstellung  in  Troppau,  Vase  mit  Rocaille- 
Motiven,  um  1750.  (Dr.  Max  Strauss,  Wien) 


und  namentlich  sind  die 
einzelnen  Produktions- 
perioden nicht  in  voll- 
kommen richtigem 
Verhältnisse  zu  ihrer 
Bedeutung  vertreten. 

Die  erste,  vorkaiserliche 
Periode  bringtviel  Inter- 
essantes, das  in  diesem 
Zusammenhänge  bisher 
unbekannt  war.  Die 
Rokokoperiode  weist 
bereits  empfindliche 
Lücken  auf,  aus  der 
Empirezeit,  der  eigent- 
lichen Glanzperiode  der 
Fabrik,  fehlen  die 
grossen  prächtigen 
Stücke.  Aus  der  Über- 
gangszeit zum  Empire, 
die  bereits  ganz  ausser- 
ordentlich vollendete 
und  künstlerisch  viel- 
leicht noch  höher 
stehende  Erzeugnisse 
aufzuweisen  hat  wie 
die  Periode  des  Hochgolddekors,  ist  nichts  Bedeutendes  vorhanden.  Die 

Biskuit-Plastik  ist  spärlich  ver- 
treten und  auch  von  der  Periode 
der  Romantik  und  der  des 
darauffolgenden  Naturalismus 
erhält  man  kein  klares  Bild. 
Es  ist  also  trotz  Troppau  die 
Wiener  Ausstellung  keineswegs 
überflüssig,  auch  wenn  man  da- 
von absieht,  dass  ihr  Besuch 
sich  selbst  unter  den  günstigsten 
Verhältnissen  mit  dem  einer 
Ausstellung  in  Wien  nicht  ver- 
gleichen lässt  und  sie  nur  einen 
kleinen  Kreis  von  fachkundigen 
Interessenten  um  sich  zu  ver- 
A 1 ^ , , sammeln  in  der  Lage  war.  Man 

Alt -Wiener  Porzellan -Ausstellung  in  Troppau,  Deckeltasse,  ö 

um  1798.  (Gräfin  Henriette  Larisch-Larisch,  Salza)  kann  vielmehr  mit  vollem  Rechte 
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Alt-Wiener  Porzellan -Ausstellung  in  Troppau,  Schlittschuhläufer  und  Schlitt- 
schuhläuferin, um  1765.  (Karl  Mayer,  Wien) 


die  frühen  Stücke 


sagen:  die  Trop- 
pauer  Ausstellung 
lässt  die  in  Wien 
erst  recht  als  drin- 
gende Notwendig- 
keit erkennen. 

Sie  hat  aber 
auch  — und  darin 
besteht  vor  allem 
ihr  Wert  und  ihre 
Bedeutung  — einen 
Fingerzeig  ge- 
geben, worauf  in 
Wien  mit  beson- 
derer Sorgfalt  zu 
achten  sein  wird, 
damit  das  unge- 
heure Tätigkeits- 
feld der  kaiser- 
lichen Manufaktur 
nicht  in  einseitiger 
Beleuchtung  er- 
schiene: auf  die 
mit  blauer  Marke 


zahlreichen  Stücke  ohne  Marke, 
und  auf  die  figurale  Plastik. 

Auf  Einzelheiten  einzugehen,  ist  bei  einer  Ausstellung,  die  mit  so  viel 
Sorgfalt  zusammengestellt  wurde  wie  diese,  deshalb  nicht  unbedenklich,  weil 
es  nicht  angeht,  alle  gleichwertigen  Stücke  auch  gleichmässig  in  Betracht  zu 
ziehen.  Will  man  dennoch  das  Gesamtbild  durch  den  Hinweis  auf  einzelne 
Objekte  beleben,  so  darf  man  nicht  vergessen,  zu  betonen,  dass  dies  gleich- 
sam nur  Stichproben  sind  und  man  statt  dieses  einen  Stückes  ebensogut 
zehn  andere  hätte  anführen  können. 

Das  Sensationsstück  der  Ausstellung  in  der  Gruppe  der  Porzellane  aus 
den  ersten  Jahren  der  Fabrik  ist  die  durch  die  vorigjährige  keramische  Aus- 
stellung in  Reichenberg  bekannt  gewordene  weisse  Kumme  mit  transluzidem 
Emaildekor  auf  Goldfolie  und  der  Signatur  „Hunger  F.“  Das  heisst  also:  mit 
der  Namenszeichnung  jenes  Meissner  Arbeiters,  den  Claudius  Du  Paquier 
durch  allerlei  Versprechungen  zur  Flucht  aus  Meissen  und  zur  Einrichtung 
der  Wiener  Fabrik  bewogen  hatte.  Das  Stück  stammt  aus  der  rühmlichst 
bekannten  Sammlung  Karl  Mayer  in  Wien.  Ob  diese  Schale  tatsächlich 
mit  Wien  in  Zusammenhang  gebracht  werden  darf,  ist  zwar  noch  nicht 
endgiltig  entschieden,  doch  sprechen  gewichtige  Momente  für  die  Wiener 
Provenienz,  so  dass  wir  also  mit  fast  zweifelloser  Sicherheit  annehmen 
können,  in  dieser  Kumme  eines  der  ersten  in  Wien  gebrannten  Porzellane 
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vor  uns  zu  haben.  Geschichtlich  nicht  minder 
bedeutungsvoll  ist  die  zweite  Nummer  des 
Kataloges,  ein  Versuchsstück  aus  einem  der 
ersten  Brände  der  Wiener  Manufaktur  vom 
Jahre  1719  mit  der  unter  dem  Rande  gleich- 
sam als  Dankgebet  eingeritzten  Inschrift : 

„Gott  allein  die  Ehre  und  sonst  keinem  mehr.“ 

Dieses  mehr  in  historischer  und  technischer 
Hinsicht  als  seinem  künstlerischen  Werte  nach 
bedeutsame  Stück  befindet  sich  im  Besitze 
des  Hamburgischen  Museums  für  Kunst  und 
Gewerbe.  Unter  den  folgenden  Stücken  mit 
chinesischem  Dekor  seien  als  besonders  inter- 
essant eine  grosse  Schüssel  aus  dem  Besitze  des 
Fürsten  Johann  von  und  zu  Liechtenstein  vom 
Jahre  1725  erwähnt,  ferner  die  hier  abgebildete 
Kaffeekanne  aus  demselben  Besitze,  beide  in 
bunten  Farben,  unter  Vorherrschaft  von  Eisen- 
rot bemalt,  sowie  eine  reizvolle  Schale,  eigent- 
lich eine  Platte,  um  allerlei  Kleinigkeiten  darauf- 
zulegen, in  Form  eines  chinesischen  Fächers, 
aus  dem  Besitze  der  Frau  Amelie  Weiß- 
berger in  Prag,  endlich  eine  prachtvolle 
Terrine  mit  ausgesparten  Medaillons  in  Sepia- 
und  Schwarzlot-Malerei  (Karl  Mayer,  Wien). 

Im  ganzen  umfasst  die  Gruppe  des  chinesischen  Dekors  24  Stücke.  Beson- 
ders gut  ist  die  auf  das  chinesische  Genre  folgende  Zeit  des  Barock- 
Dekors  repräsentiert.  Hier  ist  nahezu  jedes  Stück  ein  Muster  reizvollster 
Ornamentik.  Das  hat  wohl  nichts  Überraschendes  an  sich,  wenn  wir  uns 
an  den  allgemeinen  Stand  des  damaligen  Kunstgewerbes  in  Österreich 
erinnern,  an  die  prachtvollen  schmiedeeisernen  Gitter,  wie  wir  sie  an  so 
vielen  Schlössern  und  Palästen  heute  noch  bewundern,  an  die  herrlichen 

Stukkaturen  der 
Kirchen , Stifte 
und  Klöster,  an 
das  reizende 
Laub-,  Bandel- 
und Kartuschen- 
werk der  ge- 
schliffenen 
Gläser  u.  s.  w. 

Die  Farben- 
wirkungim  allge- 
meinen ist  jener 


Alt- Wiener  Porzellan -Ausstellung  in  Troppau,  Deckel-Terrine, 
um  1750.  Untertasse  auf  Seite  448  (Karl  Mayer,  Wien) 


Alt-Wiener  Porzellan -Ausstellung  in 
Troppau,  Junge  Dame  im  Badekostüm, 
ein  Wickelkind  im  Arm,  um  1770 
(Karl  Mayer,  Wien) 
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Ausstellung  der  Nationalcompetition,  London.  Entwurf  für  einen  schablonierten 
Stoff  von  Konst.  Salisbury,  Newcastle-on-Tyne,  Durham  College 


der  chinesischen 
Gruppe  noch  ziem- 
lich ähnlich,  nur 
ein  häufigeres  Auf- 
treten von  Gold 
weist  auf  die  noch 
immer  in  Zunahme 
begriffene  Pracht- 
liebe hin.  Neben 
dem  bunten  Dekor, 
bei  dem  die  soge- 
nannten „deut- 
schen Blumen“,  im 
Gegensätze  zu  den 
chinesischen,  einen 
hervorragenden 
Platz  einnehmen, 
wie  es  auch  der 
hier  abgebildete 
zylindrische 
Henkelkrug  des 
Herrn  Dr.  Max 
Strauss  zeigt,  spielt 
die  goldgehöhte 
Schwarzlot- 
Malerei  eine  her- 
vorragende Rolle. 

Mit  Recht  hat 
man  in  letzter  Zeit 


der  Tätigkeit  der 

Überdekorateure  in  den  ersten  Jahrzehnten  europäischer  Porzellanfabrikation 
grössere  Aufmerksamkeit  zugewendet,  und  es  ist  ein  unbestreitbares  Verdienst 
Dr.  Pazaureks,  des  Direktors  des  Reichenberger 
Museums,  dieser  Frage  energisch  an  den  Leib 
gerückt  zu  sein.  Die  kunstgeschichtliche  Bedeu- 
tung der  Überdekoration,  d.  h.  der  ausserhalb  der 
Fabrik  durchgeführten  Bemalung  auf  dem  im 
Hartbrand  bereits  fertig  gestellten  Porzellan  ist 
eine  sehr  verschiedene.  Unter  Umständen  kann 
uns  die  Tatsache  der  Überdekoration  ziemlich 
gleichgiltig  sein.  Wichtig  wird  sie  nur  in  dem 
Falle,  wenn  dadurch  die  künstlerische  Qualität  Ausstellung  der  Nationalcompetition, 
des  Stückes  gegenüber  den  sonst  aus  der  Fabrik  Loi?don'  Ent^urf  für  einen  Turbe- 

ö 0 schlag  von  Herbert  H.  Stansneid, 

hervorgehenden  dekorierten  Porzellanen  eine 


schlag  von  Herbert 
Sheffield 
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Änderung  erfährt. 

Das  tritt  nament- 
lich dann  ein, 
wenn  der  Maler 
sich  nicht  am  Sitze 
der  Fabrik  aufhält 
oder  für  mehrere 
Fabriken  gleich- 
zeitig arbeitet. 

Ebenso  wenn  er 
nicht  Porzellan- 
maler von  Beruf 
ist,  sondern  etwa 
Email-  oder  Glas- 
maler, oder  wenn 
er  geradezu  den 
Amateuren  oder 
Dilettanten  beige- 
zählt werden  muss. 

In  allen  diesen 
Fällen  ist  die  Kon- 
statierung der 
Überdekoration 
behufs  Feststellung 
der  speziellen 
Leistungen  der 
Fabrik  von  ent- 
scheidender 
Bedeutung.  Wenn 

dagegen  der  Überdekorateur  in  ständigen  Diensten  der  Fabrik  stand 
und  am  Orte  der  Fabrik  seinen  Aufenthalt  hatte,  dann  ist  es  umso 
gleichgiltiger,  unter  welchem  Dache  er  arbeitete,  als  der  technische 

Vorgang  jedesmal  ganz  derselbe  war. 

Die  in  Troppau  ausgestellten  überdeko- 
rierten Porzellane  gehörten  teils  dem  bekannten 
Genre  Bottengruber,  teils  dem  des  Breslauers 
Preussler  an,  dessen  Spezialität  die  gold- 
gehöhten Schwarzlot- Malereien  waren.  Eine 
weitere  hieher  gehörige  Gruppe  bildeten  die  mit 
einem  Dekor  in  Schwarzlot  und  Eisenrot  ver- 
sehenen Stücke.  Die  hier  abgebildete  niedrige 
bauchige  Teekanne  mit  sorgfältig  ausgeführter, 

Ausstellung  der  Nationalcornpetition  goldgehöhter  Schwarzlot  - Malerei  (Professor 
London.  Entwurf  für  einen  Turbeschlag  o o v 

von  Herbert  h.  stansfieid,  Sheffield  Kristinus,  Budweis)  ist  solches  überdekoriertes 


Ausstellung  der  Nationalcornpetition,  London.  Entwurf  für  bedruckten  Seiden- 
stoff von  George  Mason,  Bradford,  Technische  Schule 


60 


454 


Porzellan,  von  wel- 
cher Art  die  Aus- 
stellung noch  ein 
ganzes  Dutzend 
vorführt. 

Bald  nach  der 
Übernahme  der 
Fabrik  durch  den 
Staat  beginnt  der 
französische  Ein- 
fluss eine  hervor- 
ragende Rolle  zu 
spielen.  Die  Aus- 
stellung lässt  dies 
an  einer  Reihe  von 
Proben  erkennen, 
unter  welchen  eine 
becherförmige 
Schokoladetasse 
mit  Watteau- 
Szenen,  angefertigt 
im  Jahre  1746  für 
den  damaligen 
Hofkammer- 
präsidenten Grafen 

Philipp  Kinsky,  und  das  prächtige  Liechtenstein’sche  Service  zu  den  hervor- 
ragendsten Nummern  zählen.  Bezüglich  jener  Schokoladetasse,  deren  eine 
Seite  hier  abgebildet  ist,  macht  mir  Direktor  Dr.  Braun  die  freundliche  Mit- 
teilung, dass  es  ihm  gelungen  ist,  den  Maler  der  beiden  darauf  befindlichen 
Watteau-Szenen  ausfindig  zu  machen.  Im  Hauptbuche  der  Fabrik  vom 
Jahre  1746  findet  sich  auf  Seite  150  unter  den  Ausgaben  folgende  Notiz:  „Am 
ig.  Jänner  1746  dem  neuen  sächsischen  Mahler  Busch  vor  auf  Sr.  Excellenz 
Gr.  v.  Kinsky  Mündlichem  Befehl  angeschaffte  Leibsnotwendigkeiten  etc.  etc. 
fl.  17-30.“  Der  Hofkammerpräsident 
Graf  Philipp  Kinsky  hat  also  den  aus 
Meissen  nach  Wien  übergesiedelten 
Maler  in  seinen  persönlichen  Schutz 
genommen  und  ihm,  wie  wir  sehen 
werden,  auch  alsbald  einen  grösseren 
Auftrag  erteilt.  Die  Watteau -Tasse 
trägt  nämlich  die  Bezeichnung:  „Wien 
d.  9.  Novbr:  ao:  1746.“  Am  11.  No- 
vember  desselben  Jahres  finden  wir  "»  London. 

u Entwürfe  für  Turbeschlage  von  Herbert  H. 

aber  in  dem  erwähnten  Hauptbuche  stansfieid,  Sheffield 


Ausstellung  der  Nationalcompetition,  London.  Entwurf  für  ein  Damast-Tischtuch 
von  Henry  Drummond,  Dunfermline 


455 


die  Notiz : „dem 
Busch,  Mahler  von 
Sr.  Excellenz  Gr. 
v.  Kinsky  gnädig- 
sten Präsidenten 
mündlich  ange- 
schafften Schulden- 
aushilf  fl.  12.“  Der 
vergnügte  Maler 
eilte  also  gleich 
nach  dem  Gelingen 
eines  Probestückes 
für  ein  grösseres 
Service  zum  Präsi- 
denten und  nützte 
die  Gunst  der 
Stunde  aus,  so  weit 
er  konnte.  Denn 
dass  diese  Tasse 
zugleich  eine  Far- 
benprobe darstellt, 
erkennen  wir  an 
dem  Tuche,  das 
die  darauf  befind- 
liche Dame  in  den 

Händen  hält  und  das  dreizehn  aufgemalte  Farbenflecke  zeigt.  Auch  dieses 
in  mehr  als  einer  Hinsicht  ganz  ungewöhnlich  interessante  Stück  gehört 
der  Sammlung  Karl  Mayer  an.  Gleichzeitig  mit  diesen  Versuchen  in  der 
Ausbildung  des  figuralen  Dekors  führt  eine  ebenso  glückliche  als  routinierte 
Anwendung  von  Rocaille-Motiven  zu  wahren  Prachtleistungen  der  Fabrik. 
Entzückende  Beispiele  solcher  Art  wurden  der  Ausstellung  von  Seiten  der 
Frau  Gräfin  Henriette  Larisch-Larisch  zur  Verfügung  gestellt.  Hieher 
gehört  auch  die  hier  abgebildete  Vase  des  Dr.  Max  Strauss  mit  alter- 
nierenden plastischen  Adlerköpfen  und 
Mascarons  und  einem  zierlich  an  den 
Fuss  sich  schmiegenden  Putto  sowie 
die  reizende  hier  vorgeführte  Deckel- 
Terrine  aus  der  Sammlung  Karl 
Mayer  mit  ihren  plastischen  gefloch- 
tenen Blumenhenkeln,  dem  charakte- 
ristischen Gittermuster  und  den  Ro- 
kokokartuschen mit  Blumensträussen 
, , Au“""“?.d"  im  inneren  Felde.  Sevres  und  Meissen 

Sheffield  teilen  sich  in  Bezug  auf  die  Anregung, 


Ausstellung  der  Nationalcompetition,  London.  Entwurf  für  einen  schablonierten 
Stoff  von  George  Mason,  Bradford,  Technische  Schule 
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die  sie  der  Wiener  Fabrik  bieten,  dort  ist  es  der 
farbige  Fond  mit  den  ausgesparten  Blumenme- 
daillons, das  Tuchgehänge,  das  Schleifenmotiv, 
hier  das  Schuppenmuster,  das  Flechtwerk  u.  s.  w. 
was  von  Wien  übernommen  wird,  immer  trachtet 
man  aber  gleichzeitig  eine  eigenartige  lokale  Note 
anzuschlagen,  die  allmählich  zur  herrschenden  wird. 

Die  Sorgenthal’sche  Periode  wird  auf  der  Aus- 
stellung besonders  durch  eine  grössere  Zahl  von 
Kaffeetassen  und  Tellern,  dann  durch  einzelne 
Service,  sowie  durch  mehrere  Vasen  mit  Hochgold- 
dekor repräsentiert.  Hinsichtlich  der  Malerei  sind 
die  architektonische  oder  landschaftliche  Vedute 
(Wiener  Ansichten)  und  das  Porträt  gut  vertreten. 
Die  brillanten  Wiener  Sammlungen  Strauss,  Mayer, 
Metaxa  lieferten  nach  dieser  Richtung  das  Haupt- 
kontingent. Aus  der  Sorgenthal’schen  Periode 
reproduzieren  wir  hier  eine  Kaffeetasse,  weiss  mit 
Golddekor,  und  eine  Deckeltasse  mit  besonders 
prächtigen  weissen,  herabhängenden  Blütenbündeln. 

Ganz  besondere  Aufmerksamkeit  wurde,  wie 
schon  früher  erwähnt,  der  figuralen  Plastik  der 
Rokokoperiode  zugewendet.  Auch  die  Wiener 
Porzellanplastik  nahm  ihren  Ausgang  von  der 
chinesischen  Pagode,  um  alsbald  auf  die  Nach- 
bildung von  Motiven  aus  dem  galanten  Leben  und 
hernach  auf  solche  des  Landlebens  und  der  bürger- 
lichen und  volkstümlichen  Sphäre  überzugehen. 
Zwei  sehr  gelungene  Proben  dieses  Genres  führen 
wir  hier  in  einem  galanten  Paare  von  Schlittschuh- 
läufern aus  der  Zeit  von  zirka  1765  und  einer 
vielleicht  etwas  späteren  jungen  Dame  im  Bade- 
kostüm vor,  deren  graziöse  Bewegung  bereits  ein  Streben  nach  klassischer 
Formenreinheit  aufweist.  Eine  eigene  interessante  Gruppe  bilden  die 
sogenannten  Callotfiguren,  die  in  Troppau  in  einer  ganzen  Reihe  von  Bei- 
spielen auftreten.  Es  sind  bald  weisse,  bald  be- 
malte groteske  Figuren,  die,  ohne  den  Callot’schen 
Stichen  direkt  nachgebildet  zu  sein,  doch  eine 
gewisse  Verwandtschaft  mit  ihnen  zeigen.  Die 
Frage,  ob  diese  Figuren  tatsächlich  Wiener  Ur- 
sprungs sind,  ist  noch  nicht  endgiltig  entschieden. 

Auch  über  diesen  Punkt  hoffen  wir,  wie  über  so 
manchen  anderen  durch  die  Wiener  Ausstellung 
Aufklärung  zu  erlangen.  Soll  sie  ja  die  Grundlage 


Ausstellung  der  Nationalcom- 
petition,  London,  Entwurf  für 
einen  Blasebalg  von  John  W. 
Wilkinson,  Lambeth 


Ausstellung  der  Nationalcompeti- 
tion,  London.  Entwürfe  für  Tür- 
beschläge von  Herbert  H.  Stansfield, 
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bilden  zur  Abfassung  eines  Geschichtswerkes,  das  die  Tätigkeit  der  Wiener 
Fabrik  erschöpfend  behandelt.  — Das  Troppauer  Museum  hat  diesen  Ab- 
sichten in  wahrhaft  dankenswerter  und  erfolgreicher  Weise  vorgearbeitet. 


ENGLISCHE  KUNSTERZIEHUNG  UND  DIE 
NATIONALCOMPETITION  b» 

OLLTE  in  Österreich  ein  nationales  Kunst- 
erziehungssystem eingeführt  werden,  so  würde 
es  wohl  angebracht  sein,  nachzuforschen,  inwie- 
weit dies  in  England  erreicht  worden  ist,  wo 
doch,  was  auch  immer  die  Mängel  eines  solchen 
Systems  sein  mögen,  die  Vorteile  desselben 
jedermann  zu  Gebote  stehen,  wo  die  Mehrzahl 
der  Kunstschulen  Nachahmungen  in  kleinerem 
Masstabe  des  ,, Royal  College  of  Art“  in 
London  sind,  wo  die  für  Prüfung  im  Haupt- 
quartier ausgestellten  Zeugnisse  die  Qualifikation 
des  Lehrers  bilden,  und  wo  das  von  dem  „Erziehungsausschusse“  auf- 
gestellte Unterrichtssystem  in  den  Provinzschulen  obligatorisch  ist. 

Aber  obgleich  alles  dieses  und  noch  weit  mehr  zu  Gunsten  eines 
solchen  Systems  angeführt  werden  kann,  ist  es  anderseits  zweifellos 
wahr,  dass  die  Schüler  in  jämmerlicher  Weise  dem  System  aufgeopfert 
werden,  und  wenn  man  dessen  Lob  hören  will,  wäre  es  entschieden 
unklug,  die  Meinungsaussprüche  der  Künstler  einzuholen,  deren  früheste 
Erinnerungen  auf  ihre  Leiden  in  einer  dieser  Staatsschulen  zurückgehen. 

Um  diesen  Punkt  klar  zu  machen,  ist  es  notwendig,  ein  wenig  ins 
Detail  einzugehen. 

Niemand,  dem  es 
darum  zu  tun  ist, 
seine  Studienzeit 
in  der  Kunstschule 
glücklich  zu  ver- 
bringen, wird  es  für 
vergebliche  Mühe 
halten,  wenn  man 
ihm  zeigt,  wie  der 
Kunstgeist  dem 
Hungertode  ver- 
fallen kann,  gerade 
wenn  er  der  zärt- 
lichsten  Pflege 

c>  Ausstellung  der  Nationalcompetition,  London.  Entwurf  für  einen  schablonierten 

bedarf.  Die  oben-  Fries  von  David  H.  Hodge,  Plymouth,  Technische  Schule 
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erwähnte  Schwierigkeit 
wäre  nicht  vorhanden,  wenn 
die  englischen  Kunstschulen 
von  ihrer  Gründung  an  von 
der  Unterstützung  aus  der 
Staatskasse  unabhängig 
gewesen  wären.  In  jeder 
dieser  Schulen  wird  ein  ge- 
wisser Betrag  an  Ort  und 
Stelle  erhoben,  während  der 
Rest  von  London  versorgt 
wird,  aber  Beiträge  aus 
letzterer  Quelle  sind  nur  zu 
erlangen,  wenn  der  Lehrer 
eine  unglaubliche  Menge  von 
Zertifikaten  aufweisen  kann, 
welche  seine  Schüler  in  all 
den  verschiedenen  Kunst- 
zweigen erworben  haben. 
Die  folgende  Liste  aus  dem 
offiziellen  Kalender  zeigt, 
welches  die  Gegenstände 
sind,  „für  welche  den  Kunst- 
schulen Unterstützung  zuteil 
wird“.  Und  eine  erstaun- 
liche Liste  ist  es  fürwahr! 
Strichzeichnen  mit  Hülfe  von  Instrumenten. 

Freihandzeichnen  von  Umrissen  steifer  Formen  nach 
flachen  Vorlagen. 

Freihandzeichnen  von  Umrissen  nach 
plastischen  Modellen. 

Schattieren  nach  flachen  Vorlagen. 

Schattieren  nach  plastischen  Modellen 
oder  nach  soliden  Formen  und  Draperie. 

Zeichnen  von  Aktstücken  oder  Tierformen 
nach  plastischen  Modellen  oder  nach  der  Natur. 

Anatomische  Studien,  gezeichnet  oder  mo- 
delliert. 

Zeichnen  von  Blumen,  Blattwerk,  Land- 
schaftsdetails etc.  nach  der  Natur. 

Malen  von  Ornamenten  nach  flachen  Vor- 
lagen. 

Malen  von  Ornamenten  nach  Gipsmo-  Ausstellung  der  Nationalcompetition, 

London.  Entwürfe  für  Turbeschlage  von 

dellen  etc.  Jos.  B.  Petch,  Sheffield 


Ausstellung  der  Nationalcompetition,  London.  Modell  für  einen 
Brunnen  von  Karoline  Ethel  Martin,  Liverpool,  University  College 
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Malen  nach  flachen  Vorlagen,  Blumen, 

Stilleben  und  Landschaft. 

Malen  direkt  nach  der  Natur,  Blumen, 

Stilleben,  Landschaft  und  Draperie. 

Malen  nach  der  Natur  von  Stilleben- 
gruppen, Blumen  etc.  als  Farbenkompo- 
sitionen. 

Malen  von  Aktstücken  und  Tieren  in 
Monochrom  nach  Gipsmodellen. 

Malen  von  Aktstücken  und  Tieren  in 
Monochrom  nach  farbigen  Gipsmodellen. 

Modellieren  von  Ornamenten. 

Modellieren  von  Aktstücken,  Tieren 
und  Draperien. 

Modellieren  von  Früchten,  Blumen, 

Laubwerk  etc.  nach  der  Natur. 

Modellskizzen  von  Aktstücken  oder 
Tieren  nach  der  Natur  in  vorgeschriebener 
Zeit. 

Elementare  Komposition. 

Angewandte  Komposition. 

Hier  haben  wir  21  „Gegenstände“,  und 
es  ist  nicht  weniger  als  absurd,  von  solchen 
blossen  Kindern,  wie  es  die  meisten  dieser 
Studenten  sind,  zu  erwarten,  dass  sie  sich 
mit  gleichem  Fleisse  an  alle  diese  Gegen- 
stände machen  sollen,  damit  der  Lehrer 
nur  so  viel  Zertifikate  als  möglich  erlangen 
möge.  Was  dieses  System  nur  zu  häufig  mit  sich  bringt,  ist,  dass  die 
Schüler  lernen,  die  Kunst,  ja,  den  blossen  Namen  der  Kunst  zu  hassen,  und 
das  ist  eine  sehr  ernste  Sache  für  jeden,  der  der  Zukunft  der  Kunst  des 

Landes  hoffnungsvoll  entgegensieht. 

Das  Vorangehende  ist  jedoch  eine 
Abschweifung  und  es  darf  keineswegs 
aus  dem  Auge  verloren  werden,  dass 
England  ein  allgemeines  System  des 
Kunstunterrichtes  hat  — ein  System, 
das  entschieden  beachtenswert  ist. 

Die  Idee  ist  nicht  neu.  Ebenso 
wenig  ist  es  die  Institution  selbst,  denn 
schon  im  Jahre  1840  erhielten  die 
wichtigsten  Fabriksstädte  in  der  Pro- 
vinz Subventionen,  welche  ihnen  ge- 
währt wurden,  damit  an  Ort  und  Stelle 


Ausstellung  der  Nationalcompetition,  London. 
Entwürfe  für  Türbeschlägs  von  Jos.  B.  Petch, 
Sheffield 


Ausstellung  der  Nationalcompetition,  Lon- 
don. Entwurf  für  einen  Türbeschlag  von 
Jos.  B.  Petch,  Sheffield 
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Aus  den  Salzburger  Fachkursen  1903,  „Enten“,  Plastische  Studie  von  A.  Hammer 


Schulen  nach  dem  Muster  der  „Normal  School  of  Design“  in  London 
eröffnet  werden  sollten. 

Mr.  Walter  Crane  hat  in  seinem  Artikel  über  Kunstunterricht  in  der 
neuesten  Auflage  der  Encyclopaedia  Britannica  eine  äusserst  klare  Skizze 
der  ganzen  Angelegenheit  gegeben,  aber  die 
Bände  dieses  Werkes  sind  nicht  gerade  sehr 
handlich  und  es  ist  unwahrscheinlich,  dass  der 
offizielle  Report,  aus  welchem  er  seine  Tatsachen 
geschöpft  hat,  ausserhalb  Englands  zu  sehen  ist. 

Die  hier  gegebene  Information  mag  daher  nicht 
unangebracht  sein. 

Im  Jahre  1851  ward  in  England  die  „Grosse 
Ausstellung“  abgehalten,  und  zwar  war  es  eine 
Ausstellung  des  unglaublich  schlechten  englischen 
Geschmackes  in  Kunst,  aber  sie  hatte  doch  das 
Resultat,  dass  der  Welt  nicht  nur  über  diesen 
Punkt  die  Augen  geöffnet  wurden,  sondern  dass 
sie  auch  bewies,  wie  notwendig  es  sei,  für  England 
bowohl,  als  auch  für  andere  Länder,  für  jene 
Industriezweige,  die  sich  mit  der  Herstellung 
ornamentaler  Gegenstände  befassen,  einen  regel- 
rechten Kunstunterricht  einzuführen. 

In  demselben  Jahre  ward  die  erste  Aus- 
stellung von  Schülerarbeiten  der  verschiedenen 
Kunstschulen  eröffnet,  und  den  erfolgreichen 
Bewerbern  wurden  gewisse  Preise  und  Stipendien 
zugesprochen.  Im  Jahre  1852  äusserte  sich  die 
Königin  Viktoria  folgendermassen  in  ihrer  Thron- 
rede bei  der  Eröffnung  des  Parlamentes: 

„Die  Beförderung  der  bildenden  Künste 
und  praktischen  Wissenschaften  wird  als  der 
Beachtung  einer  grossen  und  aufgeklärten  Nation 
würdig  anerkannt  werden.  Ich  habe  angeordnet, 


Aus  den  Salzburger  Fachkursen  1903 
„Wasserrose“,  Plastische  Studie  von 
P.  Harasimowics 


dass  ein  ausführlicher  Plan  vor  das  Haus 
gelegt  wird,  behufs  Förderung  jener  Ziele, 
für  welche  ich  die  Unterstützung  und  Mit- 
wirkung des  Hauses  erwarte.“ 

Daraus  ergab  sich  im  folgenden  Jahre 
die  Gründung  des  „Department  of  Science 
and  Art“  (Ausschuss  für  Wissenschaft 
und  Kunst)  und  obgleich  „Wissenschaft 
und  Kunst“  nur  wenig  gemein  zu  haben 
scheinen,  kann  man  doch  die  Behandlung 
der  beiden  Fächer  als  eines  leicht  ver- 
stehen, so  dass  sie  kaum  einer  weiteren 
Erklärung  bedarf. 

In  einem  alten  Lande  wie  England 
ist  es  unmöglich,  sich  schnell  zu  bewegen, 
und  obgleich  es  von  Anfang  an  beabsichtigt 
war,  ein  allgemein  gültiges  Unterrichts- 
system einzuführen,  waren  doch  die  zu 
diesem  Zwecke  eingesetzten  Beamten  nicht 
leicht  in  die  gewünschte  Richtung  zu  lenken. 
Ihr  Hang  zur  Bureau-Routine  hat  die  Be- 
wegung unzweifelhaft  gelähmt  und  es  ver- 
hindert, dass  das  System  so  unparteiisch 
wohltätig  werden  konnte,  als  es  beabsichtigt 
war.  Nur  wenn  man  tabula  rasa  macht,  ist 
es  wahrscheinlicher,  dass  die  Bedürfnisse 
des  Volkes  in  erster  Hinsicht  berücksichtigt 
und  dass  die  Vorurteile  der  an  alte  Ideen 
gefesselten  Beamten  ignoriert  werden. 

Mr.  Walter  Crane,  der  eine  Zeitlang 
Vorstand  des  Royal  College  of  Art  war,  ist 
als  Präsident  der  Arts  and  Crafts  Society 
und  gewesener  Meister  der  Art  Workers 
Guild  naturgemäss  am  besten  befähigt,  die 
Schwächen  des  Systems  klarzulegen,  aber 
was  auch  immer  dagegen  einzuwenden  ist, 
ist  es  doch  ein  System,  dessen  bestes 
Zeugnis  in  der  Qualität  der  Arbeiten  zu 
finden  ist,  welche  bei  diesen  Wettbewerben 
angemeldet  werden.  Die  folgende  Liste  aus 
dem  bereits  erwähnten  „Kalender“  zeigt, 
was  für  Ausgaben  aus  den  Subventionen 
zur  Unterstützung  der  Schulen  bestritten 
werden: 
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Aus  den  Salzburger  Fachkursen  1903, 
Plastische  Studie  von  L.  Sommeregger 
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Aus  den  Salzburger  Fachkursen  1903,  Freie  Pinselübung  von  H.  Ullmann 


1.  Prüfungen  mit  Preisausschreibungen,  an  allen  Orten  zu  halten,  welche 
gewissen  Bedingungen  nachkommen. 

2.  Zahlungen  an  gut  besuchte  Schulen,  und  in  Anbetracht  der  Resultate 
dieser  Prüfungen 

3.  Stipendien  und  Ausstellungen  (letztere  mit  Geldpreisen  von  geringerem 
Betrage  als  die  Stipendien). 

4.  Supplementar-Subventionen  zur  Bestreitung  der  laufenden  Ausgaben. 

5.  Subventionen  für  Bauten. 

6.  Besondere  Subventionen,  Leihen  von  Kunstwerken,  Büchern  etc. 

Die  Idee  ist  grosszügig,  und  die  Administration,  so  weit  es  die  Mittel 

erlauben,  höchst  grossmütig,  aber  tatsächlich  hat  das  System  bis  vor  kurzem 
nichts  oder  sehr  wenig  für  Kunsthandwerker  geleistet,  die  doch  Künstler 
sein  sollten.  Heute  sehen  wir  eine  bemerkenswerte  Tendenz,  das  ganze 
System,  so  weit  es  Kunstindustrie  betrifft,  zu  reversieren,  indem  der  Hand- 
werker vor  den  Kunstliebhaber  gestellt  wird,  das  Material  vor  den  Entwurf. 
Um  diesen  Mängeln  eines  Systems,  welches  eher  Kunstlehrer  als  Künstler 
bildet,  abzuhelfen,  sind  die  modernen  technischen  Schulen  gegründet  worden, 
welche  in  kurzer  Zeit  solche  Popularität  erreichten,  dass  heute  fast  alle 
englischen  Städte  derartige  Schulen  besitzen. 

Durch  Nutznahme  eines  als  „Local  Taxation  Act“  bekannten  Parlaments- 
beschlusses kann  das  Erträgnis  einer  beträchtlichen  Summe,  welche 
periodisch  einer  Stadt  zufällt,  zur  Gründung  und  Aufrechthaltung  solcher 
Anstalten  verwendet  werden.  Ich  bin  der  Sache  nicht  genau  nachgegangen; 
es  scheint  mir  aber,  als  seien  diese  Schulen,  im  Gegensätze  zu  den  alten 
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Schulen,  von  Subven- 
tionen unabhängig,  ob- 
gleich ihre  Schüler  sich 
an  den  Preisbewerbun- 
gen und  Stipendien  be- 
teiligen können,  welche 
von  dem  Ausschuss  in 
South  Kensington  aus- 
geschrieben werden. 

Ich  habe  oben  von 
dem  Elend  gesprochen, 
das  der  Zwang  zum 
„Stucken“,  um  des 
Lehrers  Stellung  zu 
bessern,  für  den  Schüler 
mit  sich  führt.  Davon 
scheinen  diese  neuen 
Schulen,  deren  Finan- 
zen auf  einem  neuen 
System  beruhen,  frei 
zu  sein.  Dass  sich  die 
Sachlage  dem  Volks- 
willen gemäss  ver- 
bessert, zeigt  die  Tat- 
sache, dass  die  Hülfe 
von  Männern  wie 
William  Morris  und 
Walter  Crane  von  dem 
Erziehungsausschuss  in 
Anspruch  genommen 
wurde,  und  das  Prü- 
fungs-Komitee des 
diesjährigen  Wettbe- 
werbes — der  „National 
Competition“  — hat  eine  reichliche  Beimischung  von  Mitgliedern,  die  dem 
modernen  Zeitgeiste  folgen. 

Es  ist  unwahrscheinlich,  dass  der  Fortschritt  in  anderen  Ländern  den- 
selben Weg  einschlagen  wird,  wie  in  England.  Auch  wäre  es  unklug,  die 
Fehler  dieses  Weges  nachzuahmen.  Aber  bei  aller  Fülle  dessen,  was  zu 
vermeiden  ist,  lässt  es  sich  nicht  leugnen,  dass  die  Wage  sich  nach  der 
Seite  des  Empfehlenswerten  neigt,  und  ich  hoffe,  dass  diese  kurze  Skizze 
des  hier  befolgten  Systems  dem  Leser  von  Nutzen  sein  mag. 

Die  gegenwärtige  Ausstellung  der  National  Competition  hier  kritisch 
zu  besprechen,  hat  schon  wegen  der  ungeheuren  Menge  der  den  Richtern 
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vorgelegten  Arbeiten  keinen  praktischen  Wert.  Die  dieser  Skizze  beigefügten 
Reproduktionen  von  Schülerarbeiten  mögen  helfen,  ein  Bild  von  der  Durch- 
schnittsqualität der  Entwürfe  zu  geben,  denn  es  wurden  absichtlich  nicht 
gerade  die  mit  Gold-  und  Silbermedaillen  bekrönten  Arbeiten  gewählt, 
sondern  charakteristische  Beispiele,  wie  sie  zu  Hunderten  an  den  Wänden 
des  Ausstellungslokales  zu  finden  sind. 

Von  Interesse  dürfte  es  sein,  zu  konstatieren,  dass  nicht  weniger  als  415 10 
Arbeiten  der  Prüfungskommission  vorgelegt  wurden,  von  welchen  5722  bei 
der  National  Competition  angemeldet  wurden.  Man  mag  sich  nach  diesen 
Zahlen  ein  Bild  von  der  ungeheuren  Verbreitung  des  Kunstunterrichtes  im 
Inselreiche  machen  — eine  Verbreitung,  die  unausbleiblich,  wenn  auch  lang- 
sam, eine  Verbesserung  des  allgemeinen  Geschmackes  mit  sich  bringen  muss. 


AKUSTIK  UND  OPTIK  IM  KUNSTGE- 
WERBE S*  VON  DR.  HANS  SCHMID- 
KUNZ-BERLIN  S®* 

IE  bildenden  Künste,  einschliesslich  des  Kunst- 
gewerbes, sind  für  das  Auge  da,  nicht' für  das 
Ohr.  Nun  will  aber  ein  grosser  Teil  der  künst- 
lerischen Werke  nicht  nur  seine  Schönheit 
entfalten,  sondern  auch  einen  äusseren  Zweck 
erfüllen;  insbesondere  Architektur  und  Kunst- 
gewerbe werden  in  erster  Linie  auf  ihre 
Gebrauchsbestimmungen  hin  betrachtet.  Zu 
ihrem  Gebrauch  gehören  jedoch  mannigfache 
Bedürfnisse  der  Verständigung  durchs  Gehör: 
wir  wollen  in  den  für  uns  gebauten  und  aus- 
sprechen, vielleicht  unterrichten,  vortragen, 
rezitieren  u.  s.  w.  und  unter  Umständen  musizieren.  Diese  Tätigkeiten 
stellen  nun  auch  an  die  Einrichtung  der  Räume  ihre  Ansprüche,  und  so 
müssen  die  baulichen  und  gewerblichen  Künste  zu  den  Rücksichten  auf  das 
Auge,  die  sie  zu  erfüllen  haben,  auch  manchen  Rücksichten  auf  das  Ohr 
gerecht  werden,  also  nicht  blos  der  Optik,  sondern  auch  der  Akustik 
Rechnung  tragen. 

Vor  allem  kommt  hier  die  engeren  Sinnes  so  genannte  „Akustik“  der 
Räume  in  Betracht.  Wie  ein  Innenraum  gestaltet  sein  soll,  damit  er  dem 
Schall  die  bestmögliche  Entfaltung  und  Wirkung  sichere,  ist  ein  uraltes 
Rätsel,  das  heute  noch  wenig  über  das  „Ausprobieren“  hinausgekommen 
zu  sein  scheint.  Am  allerwenigsten  wollen  etwa  unsere  Zeilen  auch  nur 
einen  Beitrag  zur  Lösung  dieses  Rätsels  wagen.  Immerhin  ist  eine  frucht- 
bare Diskussion  der  Sache  für  unsere  Zwecke  auch  hier  nicht  aussichtslos; 
sie  will  lediglich  Bekanntes  auf  unsere  Interessen  anwenden.  Zu  diesem 
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Bekannten  in  der 
Raumakustik  gehören 
hauptsächlich  folgende 
Erfahrungen.  Der  deut- 
lichen Hörbarkeit  des 
Schalles  günstig  sind 
feste  und  massig  glatte 
Wände.  Ungünstig 
sind  ganz  glatte  Wan- 
dungen: sie  geben 
einen  „Nachhall“,  bei 
entsprechend  grossen 
Entfernungen  einen 
„Widerhall“  (Echo). 

Ungünstig  sind  die  viel- 
fach unterbrochenen 
Wände,  da  sie  den 
Schall  zu  sehr  zer- 
streuen; ungünstig  sind 
endlich  auch  alle 
weichen  Flächen,  da 
sie  den  Schall  zu  sehr 
„fangen“,  „dämpfen“. 

Die  gewöhnlichen 
deutschen  Theater 
haben  im  allgemeinen 
keine  sehr  gute  Akustik, 
da  sie  mit  ihren  vielen 
Logen,  Nischen  u.  dgl. 
die  gleichmässige  Ver- 
breitung des  Schalles 
stören  und  durch  ihre 
vielen  Überzüge, 

Portieren  u.  s.  w.  ihn 
dämpfen.  Den  italieni- 
schenTheatern  werden 
gerade  in  diesen  Be- 
ziehungen Vorzüge 
nachgerühmt.  Was  die 

, Aus  den  Salzburger  Fachkursen  1903,  Bewegungsstudie  von  J.  Meir 

lnnentorm  der  Raume 
betrifft,  so  ist  eine 

weite  Erstreckung  in  die  Höhe  und  enge  Erstreckung  in  die  Länge  und 
Breite  weniger  zweckmässig  als  eine  weitere  Ausdehnung  ins  Wagrechte, 
bei  niedrigerer  Ausdehnung  ins  Lotrechte. 
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Aus  den  Salzburger  Fachkursen  1903,  „Clematis“,  Naturstudie  und  dekorative  Verwertung  für  Keramik 

von  F.  Novotny 

Betrachten  wir  nun  die  gewöhnliche  architektonische  Konstruktion 
und  kunstgewerbliche  Ausstattung  der  für  unser  privates  Leben  bestimmten 
Räume,  so  sind  diese  nicht  eben  Muster  der  Akustik.  Vor  allem  erstrecken 
sie  sich  kaum  jemals  so  weit  in  Länge  und  Breite,  dass  der  Schall  nicht 
schon  auf  einige  Meter  hin  einen  Widerstand  finden  und  nun  dem- 
entsprechend mehrfach  und  diffus  hin-  und  hergeworfen  werden  kann.  Dazu 
kommt  die  Notwendigkeit,  in  unseren  beschränkten  Wohnverhältnissen 
jedes  Quadratzentimeter  Niveaufläche  für  Aufstellung  der  Möbel  u.  s.w.  aus- 
zunützen, so  dass  für  den  Schall  fast  ebensowenig  übrigbleibt  wie  für  uns 
selber.  Dagegen  hat  durchschnittlich  jedes  unserer  Zimmer  eine  so  gut  wie 
leere  Hälfte  (oder  Drittel-  oder  Viertelpartie),  nämlich  die  obere,  also 
zwischen  unseren  Köpfen  und  der  Decke.  Dieser  Umstand  gewährt  einen 
Vorteil  und  mehrere  Nachteile.  Der  Vorteil  besteht  in  der  relativen 
Verbesserung  oder  besseren  Verteilung  der  Luft,  da  die  durch  unser  Dasein 
und  Tun  verschlechterte  Luft  sich  nach  oben  sammelt.  Die  Nachteile  sind 
folgende:  Erstens  bleibt  in  unseren  ohnehin  meist  schon  sehr  engen  Häusern 
etwa  die  Hälfte  ihres  Gesamtraumes  unausgenützt.  Aus  drei  von  unseren 
Stockwerken  mit  ihren  „hochherrschaftlichen“  Wohnungen  könnten  leicht 
vier  gemacht  werden;  und  in  früherer  Zeit  hatten  wir  denn  auch  in  der  Tat 
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Aus  den  Salzburger  Fachkursen  1903,  „Kohldistel“,  Naturstudie  und  Verwertung  für  Schnitzerei  v.  J.  Vesel 


niedrigere  und  entsprechend  zahlreichere  Zimmer.  Zweitens  sind  die  Räume 
umso  schwerer  und  teurer  zu  heizen,  je  höher  sie  sind.  Von  überflüssigen 
Randverzierungen  u.  dgl.  in  der  Höhe  gar  nicht  zu  sprechen  — und  von 
der  Ungemütlichkeit  erst  recht  nicht.  Und  drittens  geht  auch  für  den  Schall 
die  leere  Höhe  verloren  oder  schadet  ihm. 

Der  eine  Vorteil,  die  bessere  Luft,  scheint  nun  allerdings  gewichtig 
genug  zu  sein,  dass  wir  um  seinetwillen  die  Nachteile  in  den  Kauf  nehmen. 
Könnten  wir  uns  jetzt  mit  unseren  gesteigerten  hygienischen  Ansprüchen, 


468 


Aus  den  Salzburger  Fachkursen  1903,  Dekorative  Motive  von  Franziska  Hofmanninger 


kurz  gesagt:  mit  unserer  verfeinerten  Nase  in  die  traulichen  Stuben  unserer 
Vorfahren  zurückversetzen,  so  würden  wir  wahrscheinlich  zum  Teil  recht 
unangenehme  Geruchseindrücke  und  vielleicht  auch  ebensolche  Gefühls- 
eindrücke haben.  Die  Erhöhung  der  Zimmer  scheint  für  uns  eine  Notwendig- 
keit zu  sein.  Und  doch  müssten  wir  es  für  einen  Hohn  auf  die  moderne 
Technik  halten,  wenn  sie  nicht  solche  Mittel  der  Lüftung  fände,  welche  auch 
niedrigere  Zimmer  ebenso  gut  hygienisch  machten  wie  hohe.  Ein  zweck- 
mässiges System  von  Ventilen  an  der  Kante  von  Wand  und  Decke,  eventuell 
am  oberen  Rande  der  Fenster,  würde  diesem  Bedarfe  doch  unschwer  gerecht 
werden  können,  und  eine  entsprechende  Luftheizung,  vielleicht  auch  Luft- 
kühlung von  unten  müsste  das  sonst  noch  Nötige  besorgen. 

Heute  lüften  wir  unsere  Zimmer  durch  die  Fenster,  unter  Umständen 
auch  durch  die  Türen.  Wie  viele  Unzuträglichkeiten  dies  mit  sich  bringt, 
erfahren  wir  alltäglich;  wir  geben  uns  nur  nicht  genügend  Rechenschaft 
davon.  Zu  diesen  Übelständen  gehört  auch  der,  dass  unsere  Fenster,  zumal 
ihre  für  das  Lüften  gewöhnlich  verwendeten  Flügel,  im  Verhältnis  zu  der 
Luftmasse,  die  erneuert  werden  soll,  zu  tief  liegen.  Wir  bekommen  häufig 
die  störendsten  Ströme  von  Kälte  und  Zug  in  die  Mitte  des  Zimmers  und 
können  durch  sie  doch  nicht  leicht  und  rasch  und  genügend  die  Gesamtheit 
der  Luft  erneuern. 

Wäre  nun  jene  Lüftungstechnik  vollkommen  durchgeführt,  so  könnten 
wir  niedrigere  und  folglich  breitere  und  längere  oder  wenigstens  zahlreichere 
Zimmer  haben  als  bisher.  Dann  müssten  wir  sie  auch  weniger  vollpfropfen 
als  bisher,  und  der  Schall  würde,  statt  in  die  für  seine  Wirkung  mindestens 
gleichgiltige  Höhe,  hemmungsloser  ins  Horizontale  gehen.  Es  könnte  dann 
aber  auch  noch  eine  Reihe  von  Mängeln  überwunden  werden,  die  der  heutigen 
kunstgewerblichen  Ausstattung  unserer  Innenräume  für  das  Auge  und  für 
das  Ohr  anhaften. 
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Das  typische  Wohnzimmer  von 
heute  ist  in  seiner  optischen  und 
akustischen  Verfassung  so  zerrissen, 
dass  es  für  denVerkehr,  für  den  Anblick 
und  für  den  Schall  allseits  Hindernisse 
und  Verwirrungen  erzeugt.  Vor  allem 
sind  seine  Fenster  und  Türen  durch- 
schnittlich zu  zahlreich  und  zu  gross; 
sie  verraten,  dass  sie  aus  einer  Palast- 
architektur in  die  ganz  andersartige 
Wohnarchitektur  des  heutigen  Bürgers 
herübergenommen  wurden.  Sie  rauben 
viel  kostbaren  Platz  und  sie  wirken 
häufig  als  ein  Durcheinander  von  kon- 
kurrierenden Lichtquellen.  Überdies 
liegen  die  Fenster  nicht  nur  für  die 
Lüftung,  sondern  auch  für  die  Be- 
leuchtung etwas  zu  hoch.  Kommen  nun 
noch  die  entweder  für  allgemeinen  Ge- 
schmack oder  auch  nur  für  Hausfrauen- 
geschmack unentbehrlichen  Gardinen, 

Portieren  u.  s.  w.  dazu,  so 
vermehren  sich  erst  recht 
die  Verschwendung  des 
Raumes,  die  Verwirrung 
oder  schwere  Regulierbar- 
keit  des  Sonnenlichtes  und 
schliesslich  auch  die  Schädi- 
gung der  Schallverbreitung 
durch  dieses  für  gewöhnliche 
Zimmerweite  übergrosse 
Gefüge  von  Schallfängern. 

Was  dann  an  Zimmerraum  übrig  bleibt,  wird  meistens  durch  ein 
Gedränge  von  nötigen  Möbeln  und  von  unnötigem  Kram  ausgefüllt.  Ist  nun 
dieses  Gemenge  und  Gedränge  an  sich  schon  für  den  Anblick  ein  Zuviel 
und  Zuvielerlei,  so  leidet  es  noch  überdies  durch  die  unzweckmässige 
und  unruhige  Beleuchtung.  Ausserdem  aber  wirkt  es  wiederum  ungünstig 
auf  den  Schall.  Die  gewöhnlichen  Musikunterhaltungen  unseres  Hauses 
finden  in  engen  oder  vielmehr  verengten  Räumen  statt,  die  dem  Klang 
meistens  so  ungünstig  wie  möglich  sind,  ganz  abgesehen  davon,  dass 
die  Musiker  und  die  Zuhörer  oft  kaum  Platz  finden,  um  sich  genügend 
auszubreiten. 

Eine  wohl  nie  gänzlich  zu  lösende  Hauptschwierigkeit  ist  dabei  folgende. 
Ohne  weiches  Teppich-  und  Tapezierwerk  kommen  wir  vorläufig  wohl  auch 
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dann  nicht  aus,  wenn  wir  das 
übermässige  Gelüste  der  Haus- 
frauen nach  diesen  Einrich- 
tungsstücken eindämmen.  Dies 
ergibt  nicht  nur  stete  Konflikte 
zwischen  Ästhetik  und  Hygiene, 
sondern  auch  manche  Konflikte 
zwischen  der  optischen  Ästhe- 
tik und  der  akustischen  Ästhe- 
tik der  musikalischen  Klang- 
wirkung. Einigermassen  lässt 
sich  dem  schon  dadurch  ab- 
helfen, dass  wir  unsere  Zimmer 
in  ihrer  Ausstattung  unter- 
scheiden, je  nachdem  sie  eine 
gedämpfte  oder  eine  unge- 
dämpfte Akustik  verlangen. 
Gesellschafts-,  Musik-,  Vor- 
tragsräume u.  dgl.  werden 
möglichst  frei  zu  halten  sein 
von  dem  schallfangenden  Stoff- 
werk und  je  nachdem  auch  von  dem  übermässigen  Nischenwerk. 
Dagegen  vertragen  die  Räume  der  stillen  Arbeit,  der  intimen  Konver- 
sation, ja  selbst  des  Kinderlebens  eher  einen  Reichtum  an  all  diesen 
sonst  störenden  Dingen.  Dass  die  Zimmer,  in  denen  bedeutendere  Kunst- 
und  Kunstgewerbewerke  zur  Geltung  kommen  sollen,  die  oben  gerügten 
Mängel  der  Beleuchtung  ganz  besonders  vermeiden  sollen,  liegt  auf  der 
Hand.  Ebenso,  dass  „warme“  Farben  mehr  für  die  stilleren,  „kalte“  Farben 
mehr  für  die  lauteren  Räume  taugen  — wenn  wir  in  dieser  abgekürzten 
Weise  sprechen  dürfen. 


Aus  den  Salzburger  Fachkursen  1903,  Studie  für  Spitzentechnik 
von  Mathilde  Hrdlicka 


Aus  den  Salzburger  Fachkursen  1903,  „Distel“,  Dekorative  Studie  für  Spitzentechnik 

von  Mathilde  Hrdlicka 
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Gewinnen  wir  nun 
durch  Raumsparung  in  die 
Höhe  eine  Weiträumig- 
keit in  die  Länge  und 
Breite,  so  wird  auch  der 
Konflikt  zwischen  Akustik 
und  Dekorationsstoff  (dem 
weichen  Teppichzeug 
u.s.w.)  leichter.  DieDecke, 
die  wir  ja  hoffentlich  nicht 
auch  noch  mit  dämpfen- 
den Stoffen  verhängt  be- 
kommen, rückt  näher  und 
kann  ihre  „mässig  glatte“ 

Fläche  dem  Schall  in 
weiterer  Ausdehnung  dar- 
bieten. Die  Möbel  sind 
leichter  und  besser  „aus- 
einanderzustellen“; die 
Teppiche  und  Gardinen 
und  Portieren  nehmen,  wenn  sie  in  ihrer  Menge  absolut  gleich- 
bleiben und  nicht  durch  einen  neuen  „Fanatismus  des  Dekorations- 
stoffes“ wachsen,  einen  relativ  geringeren  Raum  des  Zimmers  ein 
oder  sind  wenigstens  besser  zu  verteilen.  Eventuell  wird  eine  oder 
die  andere  Tür,  vielleicht  durch  Schiebmechanismen,  so  eingerichtet, 


Aus  den  Salzburger  Fachkursen  1903,  Flockenblume,  dekorative 
Studie  von  Franziska  Hofmanninger 


Aus  den  Salzburger  Fachkursen  1903,  Verwertung  einer  Doldenpflanze  für  Spitzentechnik 

von  Mathilde  Hrdlicka 
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Aus  den  Salzburger  Fachkursen  1903,  Blütenstudie  einer  „Schafgarbe“  in  Anwendung  für  Flachstickerei 

von  Hedwig  Schreyer 


dass  zwei  Zimmer  einen  gut  zusammenhängenden  Doppelraum  abgeben 
u.  dgl.  m. 

Das  alles  natürlich  nur  unter  der  Voraussetzung,  dass  wir  die  weichen, 
dämpfenden  Stoffe  in  Dekoration  und  Kunstgewerbe  nicht  grundsätzlich 
aus  ihrer  Herrschaft  vertreiben.  Mit  einem  einzigen  Schlage  von  unseren 
wolligen  Teppichen  zum  Linoleum,  von  Plüschmöbeln  zu  härterer  Ver- 
kleidung, von  Gardinen  und  Portieren  zu  schlichterem  Fenster-  und  Wand- 
und  Türenschmuck  überzugehen,  würde  allerdings  zu  viel  sein.  Allein 
im  Interesse  der  Hygiene  für  jegliches  Zimmer  und  in  dem  der 
redenden  Künste  für  die  ihnen  gewidmeten  Zimmer  dürfte  es  doch  an 
der  Zeit  sein,  diesen  Übergang  allmählich  und  sicher  vorzubereiten. 
Vielleicht  wird  er  zugleich  daran  mithelfen,  dass  wir  mit  der  Staub- 
plage unserer  Räume  leichter  zurechtkommen,  die  ja  schliesslich  den 
musikalischen  Instrumenten,  voran  der  menschlichen  Stimme,  eben- 
falls schadet.  Und  schliesslich  werden  nach  dem,  was  wir  angedeutet 
haben,  akustische  Fortschritte  unserer  Heimkunst  auch  die  optischen 
fördern. 
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DIE  AUSSTELLUNG  DER  ARBEITEN  AUS 
DEN  FACHKURSEN  IN  SALZBURG  1903  >> 

NSTREITIG  zählt  derzeit  zu  den  brennendsten 
und  belangreichsten  Fragen  der  allgemeinen 
Schuladministration  die  Frage  der  Reform  des 
Zeichenunterrichtes;  ihre  Lösung  ist  nach  dem 
übereinstimmenden  Urteil  aller  Fachkreise  un- 
aufschiebbar geworden. 

Die  älteren  Methoden  befriedigen  schon 
längst  nicht  mehr  und  sind  als  unhaltbar  er- 
kannt, während  die  Durchbildung  der  neueren 
Prinzipien  der  Unterrichtserteilung  mit  Aus- 
nahme jener  für  die  ersten  Jahre  des  volks- 
schulpflichtigen Alters  soweit  vorgeschritten  ist,  dass  in  dieser  Richtung 
nahezu  alle  Voraussetzungen  für  das  Gelingen  des  Reformwerkes  als 
gegeben  erachtet  werden  müssen. 

Wenn  nun  die  einzelnen  Staatsverwaltungen  trotz  dieser  anscheinend 
günstigen  Vorbedingungen  mit  entscheidenden  Schritten  zögern  und  sich 
auf  mehr  oder  minder  ausgedehnte  Versuche  beschränken,  so  liegen  dieser 
Haltung  schwerwiegende  Bedenken  zugrunde,  deren  Bedeutung  nicht  unter- 
schätzt werden  darf. 

Diese  Bedenken  fussen  auf  der  Erkenntnis,  dass  der  Wandlungsprozess 
auf  dem  in  Rede  stehenden  Unterrichtsgebiete  diesmal  ganz  besonderen 
Schwierigkeiten  begegnet,  weil  die  leitenden  Prinzipien  des  künftighin  ein- 
zuhaltenden Vorganges,  wie  allgemein  bekannt,  im  diametralen  Gegensätze 


Aus  den  Salzburger  Fachkursen  1903,  Dekoratives  Flächenmotiv,  abgeleitet  von  einem  Schmetterlingflügel, 

von  Hedwig  Schreyer 


474 


Aus  den  Salzburger  Fachkursen  1903,  Dekoratives  Flächenmotiv,  abgeleitet  von  einem  Schmetterlingflügel, 

von  Hedwig  Schreyer 

zu  den  seit  Jahrzehnten  eingelebten  allgemeinen  Grundsätzen  der  bisher 
geübten  Methoden  stehen. 

Während  letztere  auf  vorwiegend  geometrischer  Grundlage  auf  gebaut 
sind  und  das  Schwergewicht  auf  das  Kopieren  von  Vorlagen  (hauptsächlich 


Ornamenten),  auf  das  Zeichnen  nach 
Gipsmodellen  und  auf  die  Erlangung 
einer  weitgetriebenen  manuellen 
Fertigkeit  legen,  wobei  jede  Regung 
der  Phantasie  gewaltsam  unterdrückt 
und  der  Zeichenunterricht  zur 
Schablone  wird,  schlagen  die  neuen 
Methoden  den  entgegengesetzten 
Weg  ein,  fordern  vor  allem  das 
möglichst  frühzeitige  und  eingehende 
Studium  nach  Naturformen,  die  Ent- 
wicklung des  Gefühles  für  das  Formen- 
und  Farbenschöne  der  Natur,  die 
Ausbildung  der  Sehfähigkeit,  sowie 
des  Vorstellungs-  und  Erinnerungs- 
vermögens, die  organische  Verbindung 


Aus  den  Salzburger  Fachkursen  1903,  Entwurf  für 
ein  Glasgefäss  von  F.  Oppitz 


Aus  den  Salzburger  Fachkursen  1903,  Dekorative  Studie  einer  „Dahlia“,  Verwertung  für  Intarsia, 

von  W.  Fox 
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Aus  den  Salzburger  Fachkursen  1903,  Dekorative  Studie  einer  „Fuchsie“  in  Verwendung  für  Keramik 

von  F.  Novotny 


des  Zeichnens  mit  dem  Modellieren  und  schliesslich  auch  die  systematische 
Förderung  der  Erfindungsgabe,  des  Schaffenstriebes  und  der  individuellen 
Veranlagung  — alles  in  der  richtigen  Erkenntnis,  dass  das  Naturstudium 
in  hohem  Grade  das  Interesse  des  Schülers  weckt,  dass  es  seine  Arbeits- 
lust fördert,  dass  es  zum  Beobachten,  Nachdenken  und  Vergleichen  zwingt 
und  dadurch  zum  Wahrnehmen,  Begreifen  und  schliesslich  auch  zum 
selbständigen  Schaffen  führt,  dass  das  Vorstellungs-  und  Erinnerungs- 
vermögen gewöhnlich  in  weit  geringerem  Grade  vorhanden  ist,  als  ge- 
wöhnlich angenommen  wird,  dass  jene  Sinneseindrücke  am  besten  im 
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Gedächtnisse  haften,  die  im 
Wege  der  Anschauung  und 
des  Selbstauffindens  gewonnen 
werden  u.  a.  m. 

Ausserdem  wird  noch  die 
strenge  Sonderung  des  Frei- 
handzeichnens vom  Konstruk- 
tionszeichnen, die  Reform  des 
letzteren  sowie  jene  des  Schrift- 
wesens und  des  Unterrichtes 
in  der  Kunstformenlehre,  dann 
die  Dienstbarmachung  des 
Zeichnens  für  eine  Reihe  an- 
derer Lehrfächer  verlangt,  mit 
einem  Worte,  der  Zeichen- 
unterricht soll  nicht  nur  hin- 
sichtlich des  Stoffes,  sondern 
auch  in  betreff  seiner  funda- 
mentalen Anordnung  eine  tief- 
greifende Umbildung  erfahren 
und  damit  eine  ganz  andere 
Position  erhalten,  als  ihm  jetzt 
eingeräumt  ist,  da  er  dann  ja 
nicht  mehr  als  Mittel  zur  Er- 
langung einer  bloss  manuellen 
Fertigkeit  betrachtet  werden 
kann,  sondern  als  wichtiger 
Faktor  zur  Belebung  und  Be- 
tätigung der  geistigen  Fähig- 
keiten der  Schüler  angesehen 
werden  muss. 

Man  erkennt  aus  dem  Vor- 
hergesagten, dass  es  sich  um 
einen  förmlichen  Umsturz  des 
bisherigen  Systemes  handelt 
und  dass  bei  der  Reorgani- 
sation nach  amerikanischen 
Grundsätzen,  alles  anders  zu 
machen,  als  es  bisher  war,  vor- 
gegangen werden  soll. 

Angesichts  dessen  ist  die  früher  berührte  zögernde  Haltung  der  Staats- 
verwaltungen wohl  erklärlich,  weil  diese  hier  vor  Aufgaben  gestellt  sind, 
wie  sie  nicht  allzuhäufig  Vorkommen.  Auf  der  einen  Seite  radikale 
Beseitigung  des  Bestehenden,  auf  der  anderen  die  allgemeine  Einführung 
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Aus  den  Salzburger  Fachkursen  1903,  „Tigerkopf“, 
Dekorative  Flächenstudie  in  Spritztechnik  von  J.  Pölz 
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eines  Vorganges,  dem  mit  geringen 
Ausnahmen  die  Lehrerschaft  wohl 
sympathisch  gegenübersteht,  der  aber 
hinsichtlich  seiner  praktischen  An- 
wendung beim  Unterrichte  beinahe 
allen  fremd  ist,  so  dass  zunächst 
Mittel  und  Wege  gesucht  und  gefun- 
den werden  müssen,  um  die  Lehrer 
selbst  in  möglichst  kurzer  Zeit  für 
die  Unterweisung  im  Zeichnen  auf 
Grundlage  der  neuen  Anforderun- 
gen zu  befähigen.  Nach  dem  heuti- 
gen Stande  der  Dinge  und  nach  den 
bisher  gewonnenen  Erfahrungen  kann 
dieses  Ziel  nur  im  Wege  der  prakti- 
schen Schulung  des  Lehrpersonales 
in  mehrwöchentlichen  Kursen  erreicht 
werden.  Was 
das  aber  be- 
deutet und  1 

welche  Kom- 
werden,  geht 
schon  daraus  hervor,  dass  in  Österreich  hierbei 
allein  54.000  Lehrkräfte  in  Betracht  kommen 
würden,  welche  an  21.000  Schulen  zirka  4 Millionen 
Schüler  und  Schülerinnen  im  Zeichnen  zu 
unterrichten  haben. 

Rechnet  man  zu  den  obenerwähnten 
Schwierigkeiten  noch  die  durch  den  neuen 
Kurs  bedingte  bessere  Ausstattung  der 
Zeichensäle,  die  Beschaffung  des  erforder- 
lichen Studienmateriales,  sowie  die  durch 
die  Einführung  des  Zirkelzeichnens  auch  an 
Volksschulen  entstehenden  verwaltungstech- 
nischen Probleme,  so  ist  es  klar,  dass  bei 
der  Reform  nicht  jenes  rasche  Tempo  ein- 
geschlagen werden  kann,  wie  es  den  für  die 
Reform  Begeisterten,  aber  in  die  Verhält- 
nisse nicht  Eingeweihten  vorschwebt,  um- 
soweniger, als  wohl  genügend  abgeklärte 
und  verlässliche  Methoden  für  Schüler  im 
Alter  über  10  Jahren,  nicht  aber  solche  für 
die  ersten  drei  bis  vier  Jahre  des  sachlich 
und  numerisch  besonders  bedeutungsvollen 


Aus  den  Salzburger  Fachkursen  1903,  Ent- 
wurf für  einen  Glasleuchter  von  F.  Oppitz 


Aus  den  Salzburger  Fachkursen  1903,  Entwurf  für 
ein  Glasgefäss  von  F.  Oppitz 


plikationen  dadurch  herbeigeführt 
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Aus  den  Salzburger  Fachkursen  1903,  Entwurfskizzen  für  einfache  Öfen  mit  dekorativer  Verwendung  des 

„Fettkrautes“  von  E.  Hauptmann 


Volksschulunterrichtes  vorliegen  und  erst  durch  ausgedehnte  Versuche 
gewonnen  werden  müssen. 

Unter  jenen  Staaten,  die  sich  mit  der  Umgestaltung  des  Zeichen- 
unterrichtes im  angedeuteten  Sinne  beschäftigen,  scheint  Österreich  hin- 
sichtlich der  wichtigen  Gruppe  der  kunstgewerb- 
lichen Lehranstalten  am  weitesten  vorgeschritten 
zu  sein;  die  im  Jahre  1899  durch  generelle 
Weisungen  eingeleitete  und  seither  durch  eine 
Reihe  von  Fachkursen  zur  Einschulung 
des  Lehrpersonales*  geförderte  Reform  des 
Zeichen-,  Mal-  und  Modellierunterrichtes  an 
diesen  Bildungsstätten  ist  so  weit  gediehen,  dass 
sie  der  Hauptsache  nach  in  wenigen  Jahren  zum 
Abschlüsse  gebracht  werden  kann. 

Die  erwähnten  Fachkurse  haben  beispiel- 
gebend gewirkt  und  dürften  einen  Fingerzeig  für 

Aus  den  Salzburger  Fachkursen 

1903,  Schlüssel  von  J.  Sima  * Siehe  „Kunst  und  Kunsthandwerk“,  Jahrgang  1902,  Seite  608 
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die  Umgestaltung  des  Zeichen- 
unterrichtes auch  an  allgemein 
bildenden  Schulen  abgeben,  da 
bei  denselben  zahlreiche  Erfah- 
rungen gesammelt  worden  sind; 
sie  haben  sich  als  das  wirksamste, 
man  kann  sagen,  als  das  einzige 
Mittel  erwiesen,  um  die  neueren 
Bestrebungen  rasch  und  erfolg- 
reich zu  propagieren.  Der  befrie- 
digende Einfluss  dieser  Veran- 
staltungen wurde  nicht  nur  durch 
Wahrnehmungen  bei  der  Inspek- 
tion der  Schulen,  sondern  auch 
durch  eine  aus  Fachmännern  ein- 
gesetzte Jury  konstatiert,  welche 
die  Elaborate  einer  vom  Ministe- 
rium für  Kultus  und  Unterricht 
im  Juni  igoß  an  zehn  staatlichen 
gewerblichen  Fachschulen  insze- 
nierten Klausurarbeit  der  Schüler 
mit  gegebenen  Themen  zu  be- 
urteilen hatte.*  Hiebei  hat  sich 
gezeigt,  dass  mit  einzelnen  Aus- 
nahmen durch  ihre  Leistungen 
die  Schüler  derjenigen  Lehrer  hervorragen,  welche  einen  der  von  der 
Unterrichtsverwaltung  veranstalteten  Fachkurse  zur  Fortbildung  des  Lehr- 
personales kunstgewerblicher  Unterrichtsanstalten  zu  besuchen  Gelegenheit 
gefunden  haben. 

Die  zuletzt  abgehaltenen  Fachkurse  dieser  Art  fanden  in  Salzburg 
während  der  Zeit  vom  13.  Juli  bis  15.  August  1903  statt;  einberufen  in 
dieselben  waren  53  Lehrpersonen  aus  allen  Ländern  der  diesseitigen  Reichs- 
hälfte. Der  Gesamtaufwand  bezifferte  sich  auf  rund  27.000  K.  Die  Aus- 
stellung der  Arbeiten,  von  denen  einzelne  Pro- 
ben in  den  dieser  Abhandlung  beigegebenen 
Illustrationen  veranschaulicht  sind,  wurde  in 
den  Räumen  des  Österreichischen  Museums 
(27.  September  bis  11.  Oktober  1903)  haupt- 
sächlich zu  dem  Zwecke  veranstaltet,  um  das 
Lehrpersonale  der  anderen  Schulkategorien 
über  die  eingehaltenen  Methoden  zu  infor- 
mieren. 

* Zentralblatt  für  das  gewerbliche  Unterrichtswesen  in  Öster- 
reich, Band  XXI,  Seite  535. 
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Aus  den  Salzburger  Fachkursen  1903, 
Schmuck,  abgeleitet  von  vertrockneten 
Blättern,  von  J.  Sima 
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Von  ihren  Vor- 
gängern unterscheiden 
sich  die  diesjährigen 
Fachkurse  wesentlich 
dadurch“,  dass  auf  die 
Methodik  des  Unter- 
richtes besonderer 
Wert  gelegt  wurde,  dass 
die  fachgewerbliche 
Seite  eine  stärkere  Be- 
tonung erfuhr  und  dass 
ausserdem  ein  Kurs 
über  ornamentale 
Schrift  eingeschaltet 
worden  ist,  da  sich  in 
den  bezeichneten 
Richtungen  bei  den 
früheren  Veranstaltun- 
gen Mängel  ergeben 
hatten. 

Abgehalten  wurden 
folgende  Fachkurse: 

Ein  Kurs  für  Mo- 
dellieren ( Instruktor  : 

Professor  Josef  Breitner  der  Kunstgewerbeschule  des  Österreichischen 
Museums  für  Kunst  und  Industrie)  zur  Fortbildung  für  Lehrer  dieses  Faches, 

sowie  zur  Einführung  einzelner  Lehrpersonen  in  die 
Technik  des  Modellierens  überhaupt. 

Der  Kurs  war  auf  reines  Naturstudium  basiert  und 
umfasste  Studien  nach  Pflanzenformen  nebst  deren  Ver- 
wertung für  dekorative  Zwecke,  dann  Übungen  in  der 
Raumausteilung  und  in  der  Erzielung  von  Massen- 
wirkung, ferner  Studien  nach  lebenden  Tieren,  dann, 
und  zwar  in  ausgedehntem  Masse,  Übungen  im  Akt- 
modellieren (männlicher  und  weiblicher  Akt),  weil  die 
in  Provinzorten  angestellten  Lehrpersonen  nur  selten 
Gelegenheit  zu  derartigen  Studien  finden.  Das  Schwer- 
gewicht wurde  auf  die  richtige  Wiedergabe  der  Gesamt- 
erscheinung und  der  Proportionen  gelegt. 

Ein  Kurs  für  dekoratives  Zeichnen.  Unterstufe:  Me- 
thodik des  Zeichnens  und  Malens  allgemeiner  Richtung 
(Instruktor : Lehrer  Franz  Cizek  der  Kunststickerei- 
schule in  Wien).  Die  leitenden  Prinzipien  dieses  Kurses 
waren:  Reines  Naturstudium  unter  Verwendung  der 


Aus  den  Salzburger  Fachkursen  1903,  Zierkachel  mit  dekorativer 
Verwendung  des  „Fettkrautes“  von  E.  Hauptmann  (siehe  Seite  479) 


Aus  den  Salzburger  Fach- 
kursen 1903,  Schmuck,  ab- 
geleitet von  vertrockneten 
Blättern,  von  J.  Sima 
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Aus  den  Salzburger  Fachkursen  1903,  Entwurf  für  einen  Kamin  von  E.  Hauptmann 


freien  Pinseltechnik,  Wechseln  des  Stoffes  unter  stufenweiser  Steigerung 
der  Schwierigkeiten  der  Aufgaben. 

Die  Übungen  umfassten:  Studien  nach  flachen  Formen  (Blätter, 
Federn,  Schmetterlinge),  nach  körperlichen  Formen  (Früchte,  Gemüse), 
wobei  zunächst  Übungen  im  Treffen  der  Formen,  dann  Übungen  im 
Treffen  der  Farben  und  schliesslich  der  Gesamterscheinung  vorgenommen 
wurden,  ferner  Übungen  im  räumlichen  Sehen  mit  Anwendungen  (Bleistifte, 
Hefte,  Kuverts,  Bücher,  Gefässe,  Späne,  Schachteln,  Bänder,  plastische 
Federn  etc.),  Studium  der  Blume  nebst  Verwertung,  Studium  von  Tier- 
formen (Insekten),  Studium  des  lebenden  Tieres  und  Aktstudien  als  Ergän- 
zung der  Übungen  im  richtigen  Sehen. 

Oberstufe:  Fachgewerbliches  Zeichnen  und  Malen  (Instruktor:  Pro- 
fessor Rudolf  Hammel,  Leiter  des  Lehrmittelbureaus  für  kunstgewerbliche 
Unterrichtsanstalten  am  Österreichischen  Museum;  Assistent:  Architekt 
Otto  Wytrlik).  Dieser  Kurs  war  mit  Rücksicht  auf  den  Bedarf  der  Schulen 
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Aus  den  Salzburger  Fachkursen  1903,  Entwurf  für  einen  Kamin  von  E.  Hauptmann 


in  zwei  Gruppen  geteilt,  in  jene  der  Verwertung  von  Naturstudien  für 
dekorative  Zwecke  und  in  die  Gruppe  für  Entwürfe  von  Mobiliar. 

Die  ersterwähnte  Gruppe  hatte  zur  Aufgabe:  Studien  nach  der  Natur 
und  Umwertung  der  Naturformen  zu  Kunstformen.  Die  Übungen  erstreckten 
sich  auf  das  Aufsuchen  und  Darstellen  der  charakteristischen  Merkmale  von 
Naturmotiven  aller  Art  und  die  Verwertung  derselben  für  fachgewerbliche 
Zwecke. 

Die  zweite  Gruppe  umfasste  Übungen  im  Entwerfen  von  Skizzen  und 
Detailzeichnungen  für  Mobilien  mit  besonderer  Berücksichtigung  der  prakti- 
schen Erfordernisse  der  ge- 
werblichen Schulen  unter 
Anwendung  einfacher,  vor- 
teilhafter Darstellungsarten. 

Ein  Kurs  für  künstleri- 
sche Schrift  * (Instruktor : 
Rudolf  von  Larisch,  Dozent 
an  der  Kunstgewerbeschule 

* 18  Lehrstunden,  Vorträge  mit 
Skizzierübungen. 


Aus  den  Salzburger  Fachkursen  1903,  Schmuck,  abgeleitet  von 
vertrockneten  Blättern,  von  J.  Sima 


484 


des  Österreichi- 
schen Museums). 

Das  Programm 
dieses  Kurses  war: 
Zurückgehen  auf 
die  primitivste  Dar- 
stellungsart: Ritzen 
(to  write,  scribere 
etc.)  als  methodi- 
sches Mittel.  An- 
gestrebter Erfolg: 
Möglichste  Verein- 
fachung des  Duk- 
tus und  Steige- 
rung der  Prägnanz 
des  Linienzuges 
durch  Werkzeug 
und  Material. 
Studium  der  Mittel, 
den  Schülern  die 
Herrschaft  über  die 
Massenverteilung 
der  Buchstaben 
erringen  zu  helfen 
(Rücksicht  auf  die 
Gesamtwirkung), 
dann,  bei  den  Schü- 
lern möglichst  ver- 
schiedenartige indi- 
viduelle ornamen- 
tale Handschriften 
zu  erzielen  (künst- 
lerische Grapho- 
logie), schliesslich, 
den  Schülern  gün- 
stigere Raumdis- 
ponierungen und 
Fleckenpropor- 
tionen einzuüben 

(Rücksicht  auf  die  Schwarz -Weiss- Kontrastwirkung  und  Stellen  von  Schrift 
in  den  Raum). 

Ein  Kurs  für  Übungen  im  Photographieren  und  im  Gebrauche  des 
Skioptikons  für  Schulzwecke  (Instruktor:  Professor  Heinrich  Kessler  der 
graphischen  Lehr-  und  Versuchsanstalt  in  Wien;  Assistent:  Rudolf  Zima). 


Aus  den  Salzburger  Fachkursen  1903,  Entwurf  für  ein  Eckbuffet,  von  M.  Jäger 
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Aus  den  Salzburger  Fachkursen  1903,  Entwurf  für  ein  Hotelzimmer  von  J.  Stefurcac 


Die  Aufgabe  dieses  Kurses  ging  dahin,  die  Kursteilnehmer  einerseits 
in  die  Photographie  einzuführen,  da  diese  für  das  gewerbliche  Leben 
einen  stets  steigenden  Wert  gewinnt,  anderseits  aber,  um  dieselben 
mit  dem  Gebrauche  des  Skioptikons  für  Schulzwecke  und  mit  der  Her- 
stellung von  Diapositiven  vertraut  zu  machen,  da  beabsichtigt  ist,  den 
Kunstformenunterricht  an  gewerblichen  Lehranstalten,  der  bisher  wenig 
befriedigende  Resultate  ergeben  hat,  künftighin  durch  Vorführung  von 
zahlreichen  Projektionsbildern  erfolgreicher  zu  gestalten.  Zu  diesem 
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Aus  den  Salzburger  Fachkursen  1903,  Entwurf  für  eine  Trinkstube  von  V.  Delneri 


Zwecke  ist  vom  Ministerium  für  Kultus  und  Unterricht  eine  Reihe  von 
grösseren  Lehranstalten  mit  Skioptikonapparaten  ausgestattet  worden. 

KLEINE  NACHRICHTEN  Sfr 

BERLINER  DEKORATIVE  CHRONIK.  Im  Hohenzollern  Kunstgewerbe- 
haus ist  eine  ausserordentlich  reiche  Ausstellung  neuer  und  älterer  Schmuckwerke 
von  Lalique  in  persönlicher  Anwesenheit  des  Künstlers  eröffnet  worden.  Auf  der  Weltaus- 
stellung und  in  den  Museen  empfing  man  den  Gesamteindruck  dieser  Phantasie- 
dichtung, die  ihre  Träume  und  Vorstellungen  in  Gold  und  Silber,  in  Email  und  Edelgestein, 
in  Schmuck-  und  Nutzgerät,  in  Kämmen,  Uhren,  Ketten,  Ringen,  Armbändern  schwel- 
gerisch ausspricht. 

Nach  den  rein  ästhetischen  Bewertungen,  nach  dem  Wunsch,  die  seltsame  Magie 
dieser  Stimmungskunst  eines  Edelschmiedes  in  Worten  festzuhalten,  regt  sich  jetzt  die 
Wissbegierde  nach  den  Mitteln  und  Techniken,  mit  denen  sie  arbeitet.  Und  dies 
Interesse  kann  man  gerade  in  dieser  Ausstellung  befriedigen.  In  unmittelbarer  Nähe 
hat  man  die  Stücke,  man  darf  mit  fühlender  Hand  ihre  Flächen  prüfen  und  das  Wesen 
ihrer  Fügung  und  Gestaltung  studieren. 
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Am  fesselndsten  war  immer 
Laliques  Emailtechnik  mit  ihrer 
mannigfachen  Farbenpalette. 

Transluzid  verwendete  er  sie  mit 
Vorliebe,  ihre  schönsten  Früchte 
waren  die  koloristischen  Varia- 
tionen, die  er  auf  dem  hohen  Bug 
der  Einsteckkämme  anbrachte. 

Von  zartem  Goldgeäder  durch- 
zogen schimmerten  die  trans- 
parenten Glasflüsse,  ver- 
schwimmenden Wolkenbildern, 

Waldlandschaften  in  Dämmer- 
licht gleich.  Sie  erschienen  in 
ihrer  Mischung  aus  Metallinien 
und  Schmelzfüllung  wie  delikate 
Miniaturausgaben  Tiffanyscher 
Opaleszenzfenster. 

Transluzides  Email  findet 
sich  auch  unter  den  Arbeiten 
dieser  Ausstellung.  Blätter  bildet 
Lalique  gerne  mit  ihm  nach.  Das 
Netzwerk  der  Blattrippen  wird 
durch  Goldgespinnst  dargestellt, 
in  das  sich  der  leuchtende  Fluss 
ergiesst. 

Daneben  aber  tritt  diesmal 
das  opake  Email  auf.  Und  Lalique 
hat  es  verstanden,  die  an  sich 
etwas  tote  Masse  dieses  undurch- 
sichtigen gleichsam  versteinerten 
und  erstarrten  Stoffes  wunderbar 
zu  beleben  und  zu  nuancieren.  Er 

entwickelt  eine  Überfangstechnik  in  Email.  Er  giesst  mehrere  verschiedenfarbige  Flüsse 
übereinander  und  arbeitet  dann  aus  der  Doppelschicht  Wirkungen  heraus  in  besonderer 
Übergangstönung  und  zu  der  koloristischen  kommt  noch  eine  Flächenbehandlung  mit 
Aufrauhung,  Kerbung,  Maserung,  wie  es  der  jeweilige  Charakter  des  Motivs  verlangt. 

Beispiele  illustrieren  das  deutlicher.  Die  Verbindungsglieder  eines  Brasseletts  sind 
grün  emailliert,  aber  keine  monotone  Füllung  bieten  sie,  sie  sind  rauh  bearbeitet,  an 
manchen  Stellen  ist  der  matte  Goldgrund  leicht  angedeutet,  herausgeschabt.  Dies  wellige 
Grün-Goldige  erinnert  an  die  moosige  Patina  verwitterter  Steine,  auf  der  die  Sonne 
spielt. 

Ein  Uhrgehäuse  hat  als  Deckelschmuck  emaillierte  Blumenglocken,  über  ihr 
Gezweig  kriecht  ein  Käfer.  Seine  Flügeldecken  sind  tiefbraun,  sie  schattieren  sich  heller 
werdend  zum  Rande  ab  und  zu  dieser  Emailabtönung  gesellt  sich  die  unendlich  diskrete 
Flächenbehandlung.  Kaum  sichtbar  ist  sie,  fährt  man  aber  mit  dem  Finger  darüber,  so 
fühlt  man  die  rippige  Narbung,  die  dem  natürlichen  Vorbilde  der  hornigen  Flügelschalen 
liebevoll  nachempfunden  ward. 

Vor  allem  gelungen  ist  die  malerische  und  skulpturale  Kleinkunst  im  opaken  Email 
an  einem  anderen  Uhrgehäuse.  Es  ist  verwandt  jener  vollendeten  Uhr  aus  der  Pariser 
Vitrine  mit  dem  unterlegten  Filigrandurchbruch  des  Deckels.  Auch  diese  zeigt  durch- 
brochene Arbeit.  Aber  sie  ist  robuster.  Aus  Zweigmotiven,  unregelmässig  verschlungen, 


Aus  den  Salzburger  Fachkursen  1903,  Entwurf  für  ein  Schreib- 
zimmer, von  C.  Moser 
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Aus  den  Salzburger  Fachkursen  1903,  Weisse  Mäuse,  Photographische  Aufnahme 


besteht  sie.  Zwischen  dem  Geäst  sitzen  kleine  flache  Fruchtknollen.  Sie  sind  aus  opakem 
Email,  mattgrau  mit  violett  verlaufendem  Randkranz,  und  porig  punktiert  ist  die  Fläche. 
Diese  skulpturalen  Nuancen  bringt  Lalique  mit  fabelhaftem  Takt.  Er  reiht  ein  Halsband 
aus  Libellen,  die  ihre  Flügel  aneinander  breiten.  Die  Flügel  hat  er  aus  Opalen  schmal- 
halmig  geschnitten  und  das  eigentümlich  wogige  Spiel  der  hauchzarten  Haut,  die  durch 
das  festere  Geäder  zusammengehalten  wird,  brachte  er  mit  Hebung  und  Senkung  durch 
den  Schnitt  heraus. 

Die  Schnittkunst  kommt  diesmal  vor  allem  den  Kämmen  zu  gute.  Meistens  sind  sie 
aus  Horn.  Lalique  färbt  das  Horn  und  aus  dem  vollen  einfarbigen  Stück  holt  er  dann  die 
Wirkungen  mit  dem  Schnitt  heraus. 

Bei  einem  braunen  Kammansatz  lässt  er  nur  das  Braun  am  Rand  stehen,  nach  der 
Mitte  zu  schneidet  er  die  Fläche  verdünnend  so  zu,  dass  das  Braun  nur  in  verkreuzten 
geschlängelten  Linien  in  dem  herausgehobenen  weissen  Grunde  erhalten  bleibt. 

Das  Erlesenste  der  geschnittenen  Stücke,  ein  Werk  voll  Kameenpoesie  ist  der  Kamm, 
auf  dessen  Bug  aus  dem  Ganzen  heraus  ein  Schwalbenflug  geschnitzt  ist.  Der  Grund,  von 
dem  sich  die  Schwingen  in  weichem  Basrelief  abheben,  ist  hauchfein  geworden,  schleier- 
dünn, ätherleicht.  Man  fühlt  das  Schweben,  und  das  Unkörperliche,  Flimmernde, 
Verwehte  wird  noch  nuanciert  durch  ganz  kleine,  über  die  Schwalben  verstreute 
Edelsteine. 

Wenn  man  auch  manchmal  den  Eindruck  hat,  dass  dieser  Künstler  mehr  für  die 
Wesen  seiner  Phantasie  schafft,  für  princesses  lointaines,  byzantinische  Kaiserinnen, 
Heliogabale  und  für  eine  Salome  oder  eine  Herodias,  als  für  Geschöpfe  bürgerlicher 
Gegenwart,  so  wirken  diese  Stücke  an  sich  betrachtet  doch  stets  ausserordentlich 
organisch,  erwachsen,  aus  dem  Ganzen  geboren.  Wie  Lalique  Flächen  beseelt,  wie  er 
Figurationen  des  Körpers,  Bewegungsmotive  meistert  und  bändigt,  das  ist  unver- 
gleichlich. 

Figürliches  wendet  er  mit  grosser  sicherer  Freiheit  ornamental  an.  Die  Glieder 
einer  Halskette  haben  ihr  Motiv  dem  Chamäleon  entliehen.  Aber  nicht  als  baroke 
Kuriosität  wirkt  dies,  nicht  eine  banale  zoologische  Kopie  entstand,  nur  die  originelle 
Form,  die  Umrisskontur  ward  als  Anregung  benutzt,  in  Goldplättchen  nachgeschnitten, 
mattgrau  emailliert  und  mit  Brillanten  illuminiert.  So  stilisiert  Lalique  auch  einen  Ring 
aus  Frauenleibern,  und  die  Haarwellen  fassen  züngelnd  einen  Sternsaphir  als 
Bekrönung. 

Tanzverschlingungen  sind  beliebt  wegen  der  Grazie  bewegter  flutender  Linien.  Die 
Loie  Füller  schneidet  Lalique  in  Elfenbein  im  wellig  rieselnden  Flügelkleide.  Eine  Ring- 
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kartusche  füllt  er  mit  einer  nur  in  Basrelief  angedeuteten  Tanzgruppe.  Unsubstantiell 
soll  das  sein,  gleichsam  nur  vorübergehende  Erscheinung  auf  der  Oberfläche  eines  goldenen 
Meeres.  Deutlicher  wird  diese  Absicht  noch  durch  den  Uhrdeckel  gezeigt,  dessen 
Schmuckmotiv  man  mit  dem  Motto  ,, Rheintöchter“  bezeichnen  könnte.  Natürlich  ist  es 
auch  ganz  unstofflich.  Lalique  reizte  das  Gleitende,  Spielende  flüchtiger  Linien  im 
flüssigen  Element.  Das  variierte  er.  Seine  Goldfläche  ist  wellig  bewegt,  es  strudelt  auf  ihr 
und  aus  dem  Grunde  taucht  es  weich  verfliessend  auf.  Die  Nuance  der  Stimmungsnamen 
Wellgunde,  Woglinde  ist  in  dieser  Goldvariation  restlos  ausgedrückt. 

Für  die  Abendausstellungen  im  Berliner  Kunstgewerbemuseum  ist  im  Lichthof 
eine  interessante  Auslese  antiker  Knüpfteppiche  sowie  alter  Stoffe  aus  allen  Kulturen 
veranstaltet  worden.  In  einem  schönen  Exemplar  sieht  man  jene  Elitegruppe  persischer 
Teppiche  repräsentiert,  die  vor  allem  in  Wien  so  glänzend  vertreten  ist,  die  sogenannten 
Tier-  (Jagd-)  Teppiche  aus  der  Zeit  der  Safidendynastie.  Um  die  Mitte  des  XVI.  Jahr- 
hunderts ist  die  Blütezeit  dieser  Knüpfarbeiten.  Ihr  Charakteristikum  liegt  in  der  starken 
Beeinflussung  durch  Motive  aus  der  chinesischen  Kunst.  Die  chinesischen  Fabeltiere, 
der  Phönix,  das  Kilin,  der  Drache  erscheinen;  die  Wolkenbänder  sind  reichlich  ver- 
wendet; das  Kugelornament,  drei  übereinandergestellte  Kugeln  über  parallelen  Bändern, 
gleicht  dem  Emblem  Buddhas  und  erinnert  ebenfalls  an  chinesische  Vorbilder.  Das 
berühmteste  Stück  aus  dieser  Familie  ist  der  Jagdteppich  aus  dem  Besitz  des  österreichi- 
schen Kaiserhauses,  den  Bode  in  seiner  lehrreichen  Monographie  (Leipzig,  H.  Seemann 
Nachf.)  beschrieben.  Er  gibt  die  Schilderung  einer  persischen  Jagd  mit  Reitern  zwischen 
Löwen,  Antilopen,  Wildschweinen,  Hasen,  Füchsen,  Hirschen.  Zu  diesen  Motiven  kommt 
aber  die  chinesische  Note:  zwei  Drachen  gähnen  einen  Phönix  an  und  das  ist  das  Wappen 
der  Mingdynastie,  die  von  1368  an  drei  Jahrhunderte  fast  China  beherrschte.  Der  Berliner 
Teppich  zeigt  auf  cremefarbenem  Grund  in  blau  und  rot  Fabeltiere,  besonders  das  Kilin, 
das  sagenhafte  Einhorn. 

Auch  jenes  Motiv  des  Mingwappens,  Drachen  und  Phönix,  finden  wir  in  einem  Stück 
dieser  Ausstellung.  Es  ist  nicht  von  dem  artistischen  Geschmack  der  Farbenamateure,  es 
ist  grobkörnig  und  hat  sehr  derbe  gelbe  und  rote  Koloristik,  die  Zeichnung  muss  als 
primitiv  charakterisiert  werden.  Aber  dies  Stück  hat  hohen  historischen  Sammelwert.  Es 
ist  einer  der  ältesten  Teppiche  und  seine  Zeit  ist  genau  zu  bestimmen.  Bode  hat  ihn  nach 
seiner  glücklichen  Methode  der  Konfrontierung  mit  Bildern  nachgewiesen.  Das  Muster 
dieses  Teppichs  erscheint  abgebildet  auf  dem  Fresko  der  Hochzeit  der  Findlinge  von 
Domenico  di  Bartolo  zu  Siena,  das  zwischen  1440  und  1444  entstand. 

Eine  andere  Gruppe  sind  die  persischen  Teppiche,  auf  die  europäischer  Einfluss 
gewirkt  hat.  Man  erinnert  sich  dabei  jener  seltsamen  chinesischen  Porzellankollektion  des 
XVIII.  Jahrhunderts,  die  vor  einem  Jahre  hier  ausgestellt  war  und  die  ausgesprochen 
europäischen  Dekor,  Chodowiecki-Genre,  Empire-Motive,  Musenalmanach-Ornamente 
aufwies. 

Rokokomedaillons  finden  sich  auf  asiatischen  Teppichen,  Fruchtkränze  in  der  Art 
der  Luca  della  Robbia-Umrahmungen,  grüngelb  auf  rotem  Hintergrund.  Das  Merkwürdigste 
aber  stellt  der  sogenannte  Holländerteppich  dar.  Von  weicher  Farbendelikatesse,  creme 
mit  mattrosa,  zeigt  er  in  den  Ecken  Schiffe  mit  Europäern,  der  Steuermann  ist  über  Bord 
gefallen  und  ein  Haifisch  schnappt  nach  ihm.  Die  Zeichnung  ist  in  der  eckigen  Manier  alter 
Miniaturen  gehalten. 

Zwei  Teppiche  fallen  auf  durch  die  Fülle  der  als  Einzelstücke  gerahmten  Motive,  die 
doch  zu  einer  grossen  Einheit  sich  verbinden.  Sie  haben  auch  den  feinsten  koloristischen 
Reiz.  Wie  ein  hauchiger  Flaum  liegt  es  über  ihnen,  der  weiche  mattleuchtende  Schmelz 
ist  gleich  den  tiefen  Tönen  des  Email  cloisonne. 

Die  Wanderung  durch  die  Stoffe  ist  eine  Reise  durch  die  Jahrhunderte.  Fast  die 
grösste  Überraschung  kommt  von  den  ältesten,  von  den  Resten  aus  koptischen  Gräbern 
des  V.  und  VIII.  Jahrhunderts. 
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Hier  sind  Leinenwirkereien,  die  in  der  Subtilität  der  Kleinkunst,  im  Schmelz  der 
Farben  an  japanische  Stickereien  erinnern;  blaugrüne  Fruchtmedaillons  finden  sich  gleich 
Gobelins  viel  späterer  Kulturen.  Ja,  die  Ornamente,  der  Hund,  der  Blumenkorb,  der 
Vogel,  von  Rankenwerk  umrahmt,  lässt  an  biedermeierliche  Straminstickerei  denken.  In 
vielen  Varietäten  sieht  man  die  Samt-  und  Seidentapeten  Italiens  und  Spaniens. 
Besonders  schöne  Exemplare  tragen  das  Granatapfelzeichen,  Gold  in  liladunklem 
Samt.  Der  Samt  liegt  meist  auf  Atlas-  oder  Seidengrund  und  wird  in  Mustern  geschnitten, 
so  dass  er  erhöht  über  der  Fläche  stehen  bleibt. 

Neben  der  prunkenden  Schönheit  glänzender  Epochen  behauptet  sich  gut  ein 
schlichter  gewebter  Wollbehang  aus  dem  Deutschland  des  XVI.  Jahrhunderts.  Rostbraun 
zeigt  er  einen  hellen  Fries  laufender  Kinder,  die  Figuren  sind  kräftig  flächenmässig,  rein 
ornamental,  man  könnte  fast  sagen  plakatmässig  behandelt;  dieser  Vorhang  sieht  gewissen 
modern-skandinavischen  oder  englischen  Arbeiten  (den  Friesen  in  Libertys  Kinder- 
zimmern) sehr  ähnlich. 

Bei  Keller  und  Reiner  war  eine  Ludwig  Richter-Gedächtnisausstellung,  deren 
Inszenierung  Erwähnung  verdient. 

Man  hatte  diesen  Bildern  aus  der  grossväterlichen  Kachelofenecke  einen  Stil-  und 
Stimmungsrahmen,  nicht  gerade  peinlich  getreu  der  Richter-Zeit,  aber  immerhin  in  der 
Atmosphäre  seiner  Vorstellungswelt  gegeben. 

Kleine,  niedriggedeckte  Kojen  lagen  wie  Puppenstübchen  nebeneinander  voll  innig 
philiströsem  Hausrat,  Kommoden,  Kanapees  aus  gelbbraunem  Birnbaum  mit  Rips  und 
geblümter  Seide  bezogen.  Stutzuhren  aus  Alabaster  standen  auf  den  Wandbrettern  und 
jene  Zeichen  des  bürgerlich  gewordenen  Klassizismus,  Urnen  aus  hellblauem  Wedgewood, 
weisses  Berliner  Porzellan  mit  schmächtigen  Empireguirlanden,  Biskuitstatuetten  des 
Kaisers  Alexander  von  Russland.  Und  gut  stimmten  zu  dieser  lieblich-verschollenen  Zeit 
Vogelers  durchbrochene  Türen  mit  dem  Laubgehänge,  die  mit  so  feinem  und  sicherem 
Gefühle  alte  Spinettweisen  variieren. 

Diese  Feinschmeckerneigung  zum  alten  Stil,  die  Vogeler  der  Worpsweder  zeigt, 
und  die  auch  Thomas  Theodor  Heine  halb  gefühlsironisch,  halb  ernsthaft  kultiviert,  ist 
Natur  geworden  in  dem  Russen  Konstantin  Somoff.  Nach  Einzelbegegnungen  sieht  man 
jetzt  sein  Werk  bei  Cassirer  ausgestellt.  Sein  Motto  gibt  die  Unterschrift  eines  seiner 
Bilder,  das  ein  junges  schwärmerisches  Mädchen  im  Reifrock  mit  einer  Handarbeit  zeigt: 
Echo  du  temps  passe. 

Preziöse  Lyrik  liebt  er,  Parks  mit  Kugelbäumen  und  Statuen,  Treppenwangen  in 
Kurven,  geschnörkelte  Gitter,  zopfige  Portale,  Landhäuser  mit  farbigem  Holzgitterwerk, 
auf  deren  geschweiften  Baikonen  gefühlvolle  Herren  und  Damen  dem  Sonnenuntergang 
Zusehen,  gezirkelte  Sentiments  in  gezirkelter  Landschaft.  Ein  Dekorativer  ist  er,  und  seine 
Handschrift  beherrscht  sicher  die  kulturellen  Mittel,  den  Ausdruck  jener  Zeit.  Die  feine, 
geperlte  Kursiv,  die  er  gern  anwendet,  hat  die  Juweliersfinesse,  die  man  im  Strich  Aubray 
Beardsleys  bewundert.  Seine  Farbengourmandise,  seine  Mischungen  aus  bleu  mourant, 
altrosa,  mattgelb  sind  schmeichlerisch. 

Er  hat,  seine  Art  selbsterkennend,  auch  objets  d’art  komponiert:  Graphisches,  Theater- 
zettel von  sicherer  Lettern-  und  Raumwirkung;  kokette  Ex-libris  aus  der  Boudoir- 
atmosphäre, sehr  weich,  frauenhaft  mit  Fächern,  Spiegeln,  Perlenschnüren,  Recamier- 
Sophas.  Emailkompositionen  reizten  ihn  zu  schwelgerischen  triefenden  Phantasien. 
Theophil  Gautier  und  Puschkin  bildete  er  zärtlich  nach  und  der  Silhouettenstil  alter 
Almanache  lockte  ihn. 

Persönlich  schwingendes  Nacherleben  ist  in  diesem  Künstler. 

Die  Sezessionsausstellung  der  „zeichnenden  Künste“  ist  eröffnet  worden.  An- 
regenden Genuss  verspricht  sie,  sie  bringt  grosse  Zyklen:  Besnard,  Rodin,  Orlik, 
Kubin,  Israels,  Zorn,  Whistler;  sie  bietet  zum  ersten  Male  in  Deutschland  eine  Serie 
Turnerscher  Aquarelle,  die  denen  im  Erdgeschoss  der  Londoner  National  Galery  nicht 
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nachstehen,  und  sie  legt  eine  seltene  Sammlung  Aubray  Beardsleyscher  Original- 
zeichnungen vor,  zum  Teil  unveröffentlicht  und  unreproduziert,  aus  dem  Besitz  des 
Verlages  John  Lane.  Felix  Poppenberg 


MITTEILUNGEN  AUS  DEM  K.  K.  ÖSTER- 
REICHISCHEN MUSEUM 

WINTERAUSSTELLUNG.  Die  Winterausstellung  des  k.  k.  Österreichischen 
Museums  für  Kunst  und  Industrie  wurde  am  Samstag  den  21.  November  1903  um 
1 1 Uhr  vormittags  eröffnet. 

Geschenke  an  das  k.  k.  österreichische  museum. 

Von  Baron  Nathaniel  Rothschild  wurden  dem  Österreichischen  Museum  zwei  Türen 
aus  florentinischem  Steinmosaik,  zwei  holzgeschnitzte  und  vergoldete  fackeltragende 
Löwen  und  ein  Prunksessel  im  Stile  der  französischen  Renaissance  zum  Geschenke 
gemacht. 

Besuch  des  museums.  Die  Sammlungen  des  Museums  wurden  im  Monate 
Oktober  von  5103,  die  Bibliothek  von  1738  Personen  besucht. 

Konkursausschreibung.  Mit  i.  jänner  1904  gelangt  am  „Lehrmittei- 

bureau  für  kunstgewerbliche  Unterrichtsanstalten  am  österreichischen  Museum  für 
Kunst  und  Industrie“  die  Stelle  eines  Zeichners  zur  Besetzung. 

Gefordert  wird  die  künstlerische  und  technische  Befähigung,  Entwürfe  und  Detail- 
zeichnungen für  Objekte  der  Innendekoration  selbständig  zu  schaffen. 

Bewerber  mit  erfolgreicher  praktisch-gewerblicher  Tätigkeit  geniessen  unter  sonst 
gleichen  Verhältnissen  den  Vorzug. 

Gesuche  um  Verleihung  dieser  Stelle  sind  unter  Angabe  der  Remunerations- 
ansprüche an  das  Ministerium  für  Kultus  und  Unterricht  zu  stilisieren,  mit  den  Studien- 
zeugnissen oder  beglaubigten  Abschriften  derselben,  sowie  mit  einer  zur  Beurteilung 
der  Leistungen  ausreichenden  Zahl  von  Arbeitsproben  (Zeichnungen,  Modelle,  Photo- 
graphien etc.)  zu  versehen  und  bis  längstens  15.  Dezember  1903  bei  der  Oberleitung 
des  Lehrmittelbureaus,  Wien,  I.,  Stubenring  5,  einzubringen. 


LITERATUR  DES  KUNSTGEWERBES 


I.  TECHNIK  UND  ALLGEMEINES. 
ÄSTHETIK.  KUNSTGEWERB- 
LICHER UNTERRICHT^ 

BRUNEAU,  A.  Un  Cours  d'Art  applique  aux  Metiers. 
(Art  et  Decoration,  10.) 

CHARPENTIER,  L.  Les  danses  macabres.  (La 
nouvelle  Revue,  15.  Sept.) 

DORPH,  N.  V.  Gesellschaft  für  dekorative  Kunst  in 
Kopenhagen.  (Dekorative  Kunst,  Nov.) 

Der  gewerbliche  Fachunterricht  in  Ungarn.  (Wochen- 
schr.  d.  N.  Ö.  Gew.-Ver.,  40;  n.  d.  ,,Pester  Lloyd“.) 

KOECHLIN,R.  L’Art  musulman.  (L’Art  decoratif,  Okt.) 

PRAETORIUS,  C.  Art  in  British  New  Guinea.  (The 
Studio,  Okt. ) 


RÜCKLIN,  R.  Wieder  eine  Stilschwenkung?  (Deutsche 
Goldschmiedezeitung,  VI,  21.) 

SCHUR,  E.  Gedanken  über  die  Psychologie  der  zeich- 
nenden Künste.  (Ver  sacrum,  18.) 

VOLLMAR,  H.  Mittel  zur  künstlerischen  Erziehung. 
(Norddeutsche  Allgem.  Zeitung,  Beilage,  21 1.) 

WILLRICH,  E.  Kunstgewerbliche  Betrachtungen  im 
Anschlüsse  an  die  Arbeiten  A.  Müllers.  (Innen- 
Dekoration,  Nov.) 


II.  ARCHITEKTUR.  SKULPTUR. 

Baukunst,  Moderne  englische.  (Deutsche  Kunst  und 
Dekoration,  Nov.) 

BEISSEL,  St.  Die  westfälische  Plastik  des  XIII.  Jahr- 
hunderts. (Stimmen  aus  Maria  Laach,  8 ff.) 
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BRÜGGEMANN,  Fr.  Das  Holz  in  der  künstlerischen 
Ausstattung  des  Wohnhauses.  (Innen-Dekoration, 
Nov.) 

COLASANTI,  A.  Un  sarcofago  inedito  con  represen- 
tazioni  cristiane.  (Nuovo  bullettino  di  archeologia 
cristiana,  i — 3.) 

Erweiterung,  Die,  des  Rathauses  in  München.  (Deutsche 
Bauzeitung,  53.) 

FUCHS,  G.  Paul  Peterich  und  deutsche  Plastik  neuer 
Art.  (Deutsche  Kunst  und  Dekoration,  Nov.) 

HABICH,  G.  Ignatius  Taschner.  (Kunst  und  Handwerk, 
1904,  1.) 

JECHT,  R.  Der  Neptunbrunnen  nebst  den  anderen 
steinernen  Kunstbrunnen  in  Görlitz.  (Neues  Lau- 
sitzisches  Magazin,  78.  Bd.) 

JOSEPHI,  W.  Die  mittelalterliche  Metallplastik  in 
Augsburg.  (Zeitschrift des  hist.  Vereins  f.  Schwaben 
und  Neuburg,  29.  Jahrg.) 

KLEINHEMPEL,  E.  Neue  Arbeiten  von  Wilhelm 
Kreis.  (Dekorative  Kunst,  Nov.) 

Milchtrinkhalle,  Die,  im  Wiener  Stadtpark.  (Der  Archi- 
tekt, Nov.) 

MIRABAL,de.  Le  Crucifix  de  Fenelon,  execute  ä Rome, 
vers  1625,  par  Francois  Duquenoy,  dit  le  Flamand. 
In-8,  30  p.  avec  grav.  Mesnil  (Eure),  impr.  Firmin- 
Didot  et  Co.  S.  M. 

MOUREY,  G.  Une  Maison  de  Campagne  par  Laverriere 
et  Monod.  (Art  et  Decoration,  10.) 

Rathaus,  Das  neue,  in  Dessau.  (Deutsche  Bauzeitung,  59.) 

SCHNEIDER,  R.  v.  Marmorreliefs  in  Berlin.  (Jahrbuch 
d.  k.  d.  archäol.  Inst.,  XVIII,  3.) 

SCHNÜTGEN,  A.  Hochgotisches  rheinisches  Schau- 
altärchen  im  bayr.  Nationalmuseum.  (Zeitschr.  f. 
christl.  Kunst,  8.) 

STEGMANN,  H.  Drei  malerische  Höfe  in  Nürnberg. 
(Blätter  f.  Architektur  u.  Kunsthandwerk,  10.) 

v.  F.  Historisch-Modern.  (Der  Architekt,  Nov.) 

Wettbewerb,  Der  wiederholte,  zur  Erlangung  von 
Entwürfen  für  ein  neues  Rathaus  in  Dresden. 
(Deutsche  Bauzeitung,  58.) 

III.  MALEREI.  LACKMALEREI. 
GLASMALEREI.  MOSAIK  ^ 

F.  L.  Die  Wandmalereien  in  der  Kirche  zu  Ottmarsheim. 
(Das  Kunstgewerbe  in  Elsass-Lothringen,  Sept.) 

JECHT,  R.  Die  Pilzläuben-,  Jüden-,  Rosen-  und  Helle- 
gasse, sowie  ein  neu  aufgedecktes  Wandgemälde 
in  Görlitz.  (Neues  Lausitzisches  Magazin,  78.  Bd.) 

Mosaics.  (The  House,  Okt.) 

ROTH,  V.  Die  Freskomalereien  im  Chor  der  Kirche  zu 
Malmkrog.  (Korrespondenzblatt  d.  Vereins  f.  sieben- 
bürg. Landeskunde,  8 — g.) 

IV.  TEXTILE  KUNST.  KOSTÜME. 
FESTE.  LEDER-  UND  BUCH- 
BINDER-ARBEITEN ^ 

BÜCHNER,  O.  Liturgische  Saugröhrchen  im  alten 
Lederfutterale.  (Zeitschr.  f.  christl.  Kunst,  8.) 

ROBINSON,  F.  S.  Embroidery.  (The  House,  Okt.) 

SCHNÜTGEN,  A.  Chormantelstickerei  mit  dem  Toten- 
tanz im  Dom  zu  Osnabrück.  (Zeitschr.  f.  christl. 
Kunst,  8.) 


V.  SCHRIFT.  DRUCK.  GRAPH. 
KÜNSTE 

BOUCHOT,  H.  Les  Deux  Cents  Incunables  xylo- 
graphiques  du  departement  des  estampes  (Biblio- 
theque  nationale).  (Origines  de  la  gravure  sur  bois; 
le  Precurseurs;  les  Papiers;  les  Indulgences;  les 
„Grandes  Pieces“  des  cabinets  d’  Europe ; Catalogue 
raisonne  des  estampes  sur  bois  et  sur  metal  du 
cabinet  de  Paris).  I,  Texte.  In-4,  XI — 261  p.  avec 
Fig.  Paris,  Levy. 

KLEEMEIER,  Fr.  J.  Englische  Büchersammler.  (Zeit- 
schr. für  Bücherfreunde,  Okt.) 

KOMORZYNSKI,  E.  v.  Zur  Geschichte  der  Blume  im 
deutschen  Buchtitel.  (Zeitschr.  für  Bücherfreunde, 
Okt.) 

OSBORN,  M.  Die  Wiedergeburt  des  Holzschnitts. 
(Zeitschr.  für  Bücherfreunde,  Okt.) 

SCHUR,  E.  Buchästhetik.  (Zeitschr.  für  Bücherfreunde, 
Okt.) 

SOISSONS,  Count  de.  The  Etchings  of  Camille  Pissarro. 
(The  Studio,  Okt.) 

WAY,  T.  R.  Mr.  Whistler  as  a Lithographen  (The 
Studio,  Okt.) 

VI.  GLAS.  KERAMIK  so* 

BUSCH,  C.  von  dem.  Die  Radierungen  des  Kanonikus 
Busch  auf  Alt-MeissenerPorzellan.  (Monatsberichte 
über  Kunst  und  Kunstwissenschaft,  III,  8 — 9.) 

Die  Fortschritte  auf  dem  Gebiete  der  Glasindustrie  im 
Zusammenhänge  mit  unseren  Wohnstätten.  (Zentr.- 
Bl.  f.  Glas-Ind.  u.  Keramik,  606.) 

K.  H.  O.  Daum  Freres,  Nancy.  (Deutsche  Kunst  und 
Dekoration,  Nov.) 

LEHNER,  H.  Zur  Kenntnis  der  römischen  Terrakotta- 
fabriken in  Köln.  (Bonner  Jahrbücher,  Heft  110.) 

PHILLIPS,  F.  W.  Decorative  Tiles.  (The  Connoisseur, 
Nov.) 

REQUIN,  H.  Histoire  de  la  FaTence  artistique  de 
Moustiers.  T.  Ier.  In-4,  XVI — 304p.  et  15  planches, 
dont  7 en  coul.,  d’apres  les  dessins  de  M.  Ed. 
Garnier.  Paris,  Rapilly. 

VII.  ARBEITEN  AUS  HOLZ. 
MOBILIEN  ^ 

BRÜGGEMANN,  Fr.,  s.  Gr.  II. 

GRAUL,  R.  Englisches  Mobiliar  im  XVIII.  Jahrh.  und 
sein  Einfluss  auf  Deutschland.  (Kunst  und  Künstler, 
Okt.) 

HARRACH.M.  Die  Wiederbelebung  der  Intarsia-Kunst. 
(Die  Kunsthalle,  IX,  1.) 

SCHULZE,  O.  Hermann  Kirchmayr,  Innsbruck. 
(Deutsche  Kunst  und  Dekoration,  Nov.) 

WILLRICH,  E.,  s.  Gr.  I. 

IX.  EMAIL.  GOLDSCHMIEDE- 
KUNST 

BROWNING,  N.  E.  Cymric  Silver.  (The  House,  Okt.) 

Gillierons  Nachbildungen  mykenischer  Altertümer. 
(Jahrbuch  d.  k.  d.  archäol.  Instituts,  XVIII,  3.) 
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LLOYDS  REGISTRY,  EIN  LONDONER  CITY- 
PALAST VON  P.  G.  KONODY-LONDON 


weise  eine  Übersetzung 
ein  Philosoph  von 
klarstem  Blicke, 
ein  Satyriker,  der 
sich  keine  Ge- 
legenheit ent- 
gehen lässt,  die 
Schwächen  des 
Inselvolkes  zu 
geissein,  — selbst 
Meredith  zeigt 
sich  berauscht 
von  der  weit- 
tragenden  Grösse 
und  Macht  dieses 
das  ganze  engli- 
sche Leben 
durchdringenden 
Geschäftsgeistes, 
dem  er  in  einem 
Werke  wie  ,,One 
of  our  Con- 
querors“  (Einer 
unserer  Eroberer) 
huldigt. 

ImFlorenz  des 
Mittelalters  und 
der  Renaissance 
sehen  wir  ein 
Beispiel  einer  auf 
Handel  basierten 


APOLEON  hat  einst  die  Engländer  als  ein  Krämer- 
volk bezeichnet.  In  diesem  geflügelten  Worte 
des  grossen  Korsen  ist  mehr  als  ein  Körnchen 
Wahrheit,  wenn  man  von  dem  verächtlichen 
Sinne  des  Ausspruches  absieht.  Der  Handel  ist 
die  Grundlage  von  Englands  Grösse  und  das 
erkennt  der  Engländer  an,  ohne  sich  dessen 
zu  schämen.  George  Meredith,  dieser  grosse 
Dichter  und  Novellist  (der  leider  ausserhalb 
des  Inselreiches  nur  allzuwenig  bekannt  ist, 
da  seine  unglaublich  kondensierte  Ausdrucks- 
in irgend  ein  anderes  Sprachmedium  kaum  zulässt), 


Lloyds  Registry,  London,  Fassade 
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Lloyds  Registry,  London,  Kamin  im  Speisesaale  von  T.  E.  Collcutt 


Macht,  eines  Handelsstaates,  in  welchem  allen  Künsten  Schutz  und  Er- 
munterung zuteil  wird,  bis  sie  unter  der  Herrschaft  der  medizäischen 
Kaufmannsfamilie  in  ungeahnter  Pracht  und  Fülle  erblühen. 

In  mancher  Beziehung  lässt  sich  das  moderne  England  mit  dem  mittel- 
alterlichen Florenz  vergleichen.  Auch  hier  hat  der  erfolgreiche  Geschäfts- 
betrieb zu  erhöhtem  Luxusbedürfnis  geführt,  welches  wieder  in  reger  Kunst- 
tätigkeit Ausdruck  findet,  eine  Kunsttätigkeit,  die  bereits  in  alle  Bevölkerungs- 
schichten dringt.  Das  mittelalterliche  Zunftwesen  hat  sich  in  London  bis  auf 
den  heutigen  Tag  erhalten  und  so  wie  die  „Arti“  von  Florenz  die  Nischen 
von  Or  San  Michele  mit  Statuen  füllten,  so  wetteifern  die  enorm  wohl- 
habenden „City  Companies“  (Zunftgenossenschaften),  die  grossen  Panneaux 
des  Säulenganges  der  Royal  Exchange  mit  Gemälden  berühmter  zeit- 
genössischer Künstler  zu  füllen.  Die  Guildhall  hat  ein  eigenes  Komitee  für 
den  Ankauf  von  Kunstwerken  und  für  die  Abhaltung  von  wichtigen 
Gemäldeausstellungen  im  Herzen  der  geschäftigen  City.  Die  Zünfte  selbst 
haben  jede  ihre  eigene  Halle,  meistens  alte  gotische  Räume  mit  prächtigen 
Werken  alter  und  moderner  Meister  geschmückt.  Es  ist  diese  Kunstpflege 
von  Seiten  der  „City“-Väter  um  so  wichtiger,  als  der  Staat  selbst  und  der 
Hof  (folglich  auch  die  Gesellschaft)  so  gut  als  gar  nichts  in  dieser  Richtung 
tun,  so  dass  der  Aufschwung  der  dekorativen  Künste  von  der  Unterstützung 
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Lloyds  Registry,  London,  Stiegenhalle  mit  Fries  von  F.  Lynn  Jenkins 


der  reichen  Geschäftsleute  und  — der  Eigentümer  moderner  Luxushotels 
und  Restaurants  abhängt.  Ich  habe  wiederholt  Gelegenheit  gehabt,  auf  letz- 
tere in  den  Spalten  von  „Kunst  und  Kunsthandwerk“  die  Aufmerksamkeit 
zu  lenken.  Den  Stoff  des  gegenwärtigen  Artikels  bietet  der  künstlerische 
Schmuck  eines  Geschäftshauses  im  Herzen  der  Londoner  City  — eines 
Baues,  der  wohl  in  der  Geschichte  der  modernen  dekorativen  Kunst  einzig 
dasteht  und  ohne  irgendwelche  Übertreibung  den  herrlichen  Werken  der 
italienischen  Renaissance  an  die  Seite  gestellt  werden  kann.  Es  ist  dies  der 
neue  City-Palast  von  „Lloyds  Registry“. 

Der  Name  Lloyd  ist  seit  langer  Zeit  ein  Synonym  für  geschäftliche 
Solidarität.  Er  ist  in  den  Geschäftsjargon  aller  Sprachen  übernommen 
worden;  die  Namen  „Österreichischer  Lloyd“,  „Norddeutscher  Lloyd“, 
„Fester  Lloyd“  sind  allgemein  bekannt,  doch  dürften  wenige  den  Ursprung 
des  Wortes  kennen. 

Edward  Lloyd  war  der  Besitzer  eines  kleinen  Kaffeehauses  in  Tower 
Hill,  welches  zur  Zeit  der  Königin  Elisabeth  der  Londoner  Kaufmannswelt 
und  speziell  den  Schiffseigentümern  als  Versammlungsort  diente.  Vor  seiner 
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Zeit  war  das  Schiffsver- 
sicherungsgeschäft in  den 
Händen  der  Lombarden, 
welche  von  Italien  nach 
London  kamen  und  in  einer 
Strasse  ansässig  waren,  die 
noch  heute  als  Lombard 
Street  bekannt  ist.  Das 
kleine,  schmutzige,  rauchige 
Lokal  von  Edward  Lloyd 
brachte  eine  wichtige  Än- 
derung mit  sich.  Lloyd  war 
ein  Mann  von  Unter- 
nehmungsgeist und  grosser 
Intelligenz.  Er  war  der  erste 
Gründer  jenes  grossen 
Systems  zur  Verbreitung 
von  Nachrichten  über  See- 
handel, welches  jetzt  von 
Lloyds  Registry  so  gross- 
artig entwickelt  worden  ist. 
Er  gründete  im  Jahre  1696 
eine  Schiffszeitung,  welche 
sofort  höchst  erfolgreich  war, 
aber  nach  kurzer  Zeit  vom 
Oberhause  unterdrückt  wurde.  Erst  nach  30  Jahren  erhielt  er  die  Erlaubnis, 
das  Blatt  wieder  zu  veröffentlichen. 

Nach  seinem  Tode  entartete  das  Versicherungsgeschäft  dieses  Kaffee- 
hauses in  eine  wahre  Spielhölle  und  die  solideren  „Stammgäste“  zogen  es 
vor,  ihr  eigenes  Lokal  zu  mieten  und  zogen  schliesslich  in  1774  in  die  Royal 
Exchange,  wo  noch  heute  das  Bureau  der  Lloyds-Assekuranten  ist. 

Lloyds  Registry  ist  heute  von  dem  Versicherungsgeschäfte  vollständig 
getrennt.  Die  Versicherung  von  Schiffen  ist  jedoch  fast  unmöglich,  wenn  die 
Fahrzeuge  nicht  vorher  von  den  Agenten  von  Lloyds  Registry  besichtigt  und 
in  die  Listen  des  Hauses  aufgenommen  sind.  Lloyds  Registry  ist  heute  das 
Informationsbureau  aller  Schiffsassekuranten  und  ein  Schiff,  das  von 
Lloyds  Agenten  als  „gefährlich“  befunden  wird,  kann  sozusagen  überhaupt 
nicht  versichert  werden.  Lloyds  Registry  ist  ausserdem  eine  Art  Auskunfts- 
bureau für  die  Schiffsangelegenheiten  aller  Länder  der  Welt.  Alle  Abfahrten, 
Ankünfte,  Unfälle  etc.  werden  dort  zuerst  angemeldet;  mit  Versicherung 
direkt  hat  es  aber  nichts  zu  tun. 

Mit  dem  stetig  wachsenden  Geschäftsbetriebe  von  Lloyds  Registry 
wurde  es  für  nötig  befunden,  ein  geräumiges,  gut  beleuchtetes  Lokal  zu 
erbauen.  Auf  einem  Baugrunde  von  zirka  1250  Quadratmetern  ward  von 
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Lloyds  Registry,  London,  Kamin  im  Sitzungssaale 


dem  Architekten  Thomas  E.  Collcutt  mit  Hilfe  von  sieben  hervorragenden 
dekorativen  Künstlern  der  schöne  Bau  errichtet,  der  schon  durch  seine 
ornamentale  Fassade  in  Fenchurch  Street  und  Lloyds  Avenue  die  Auf- 
merksamkeit auf  sich  lenkt,  in  seiner  inneren  Ausschmückung  aber  alles 
übertrifft,  was  bisher  auf  diesem  Gebiete  in  England  und  wohl  auch  auf 
dem  Kontinente  geleistet  wurde. 

Auf  den  ersten  Blick  lässt  sich  ersehen,  dass  jedes  Detail  von  denkenden 
Künstlern  erfunden  und  ausgeführt  ist,  dass  die  schablonenmässige  Arbeit 
des  Fabrikanten  hier  vollständig  ausgeschlossen  ist.  Selbst  wo  es  notwendig 
war,  sich  an  Firmen  zu  wenden,  hat  Collcutt  es  vermieden,  seine  Wahl 
unter  den  Mustern  der  Preiskataloge  vorzunehmen,  und  hat  in  den  meisten 
Fällen  — wie  z.  B.  bei  den  elektrischen  Beleuchtungskörpern  — selbst  die 
Skizzen  hergestellt,  nach  denen  die  Gegenstände  ausgeführt  wurden.  Selbst 
auf  die  Möbel  und  Eisengitter  hat  er  seine  Aufmerksamkeit  gelenkt,  so  dass 
jeder  Raum  den  Charakter  des  Persönlichen  enthält.  Seine  künstlerischen 
Mitarbeiter  sind  enthusiastisch  in  ihrem  Lobe  über  seine  Uneigennützigkeit 
und  über  den  künstlerischen  Geist,  der  ihn  in  der  Ausführung  des  Ganzen 
leitete  und  ihn  in  vielen  Fällen  sein  persönliches  Interesse  hintansetzen  liess. 

Collcutt,  der  sich  schon  als  Architekt  des  Imperial  Institute  und  des 
Palace  Theaters  einen  schönen  Ruf  erworben  hatte,  wählte  für  diesen 
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Neubau  einen  Stil  klas- 
sischer Architektur, 
der  sich  den  englischen 
Prachtbauten  des 
XVII.  und  XVIII.  Jahr- 
hunderts anschliesst, 
aber  allen  modernen 
Bedürfnissen  Rech- 
nung trägt.  Der  Ent- 
wurf des  Daches  unter- 
scheidet sich  jedoch 
von  den  Bauten  dieser 
Periode  dadurch,  dass 
das  Dach  nicht  flach, 
sondern  schräge  an- 
gelegt ist.  Die  beiden 
Fassaden  sind  mit 
reichen  Skulpturen  von 
George  Frampton  ver- 
sehen. Ein  Relieffries 
mit  Darstellungen  des 
Schiffswesens  läuft,  von  Säulen  unterbrochen,  unter  dem  Gesims  des  ersten 
Stockes  um  die  beiden  exponierten  Seiten  des  Gebäudes.  Weitere  figurale 
Reliefs  befinden  sich  an  den  beiden  runden  Türmchen,  die  mit  Wetter- 
fahnen von  zierlicher  Form  aus  vergoldetem  Kupfer,  Darstellungen  von 
Dampf-  und  Segelschiff,  von  Collcutt  entworfen  und  von  Hardman  & Co. 
ausgeführt,  geschmückt  sind.  Von  Frampton  sind  ferner  die  hier  reprodu- 
zierten Bronzefiguren  an  der  Fassade,  symbolische  Darstellungen  der  alten 
Segelschiffe  und  der  modernen  Dampfer.  Die  Draperie  der  Figuren  ist  in 
geschickter  Weise  ausgebreitet,  um  die  weiten  Nischen  zu  füllen,  ohne  der 
Höhe  der  Gestalten  Abbruch  zu  tun. 

Der  Haupteingang  in  Fenchurch  Street  ist  ein  dreiteiliges  Portal,  durch 
ein  ornamentales,  schmiedeeisernes  Gitter  mit  repousse-Kupferfeldern  ab- 
geschlossen, auf  welchen  das  Wappen  der  Gesellschaft  in  reichen  Farben 
emailliert  ist.  Durch  das  mit  einem  schmalen  Relieffries  versehene  Portal 
tritt  man  in  die  in  Marmor  gekleidete  Vorhalle,  einen  Raum  von  edlen 
Proportionen,  von  welchem  eine  breite  Monumentaltreppe  in  den  ersten 
Stock  führt.  Um  die  ganze  obere  Stiegenhalle  zieht  ein  Fries  mit  allerhand 
Schiffahrtsszenen  und  allegorischen  Figuren  von  J.  Lynn  Jenkins.  Dieser 
Fries,  von  welchem  zwei  Abschnitte  in  einem  Artikel  über  moderne 
englische  Bildhauer  in  „Kunst  und  Kunsthandwerk“  bereits  reproduziert 
wurden,  ist  eine  so  originelle  und  beachtenswerte  Arbeit,  dass  man  es  mir 
wohl  gestatten  mag,  ihn  hier  eingehend  zu  behandeln  und  den  Künstler 
selbst  sprechen  zu  lassen. 
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Es  handelte  sich  darum,  eine  Dekoration  zu  schaffen,  die  mit  den 
ruhigen,  einfachen  Tönen  des  grauen  Devonshire-Marmors,  mit  dem  die 
Halle  verkleidet  ist,  harmonieren  und  zugleich  die  einzige  glänzende  Haupt- 
note des  Planes  bilden  sollte,  einen  blitzenden  Juwel  in  eine  einfache,  aber 
schöne  Fassung  zu  setzen.  Bronze  allein  wäre  für  diesen  Zweck  zu  monoton 
gewesen,  Marmor  zu  kalt  und  glanzlos. 

„Da  die  Auswahl  dauerhafter  Materialien“,  sagt  Jenkins,  „welche  diese 
Eigenschaften  besitzen,  keineswegs  gross  ist,  wählte  ich  als  Zutaten  Elfen- 
bein und  Perlmutter  und  verliess  mich  auf  die  Anwendung  von  Türkisen, 
Perlen  und  ähnlichen  Steinen,  um  die  Wirkung  zu  erhöhen.  Eine  wichtige 
technische  Schwierigkeit  kam  zunächst  in  Betracht. 

„Jeder  Bronzearbeiter  weiss,  dass  sich  das  Metall  beim  Gusse 
beträchtlich  zusammenzieht,  so  dass  die  fertige  Bronze  augenfällig  kleiner 
ist,  als  die  Form.  Unter  gewöhnlichen  Umständen  hat  dies  nicht  viel  zu 
bedeuten,  aber  wenn  das  Metall  genau  zwischen  zwei  Streifen  harten 
Marmors  hineinpassen  muss,  ist  es  schwer,  dem  Zusammenschrinken  abzu- 
helfen oder  es  genau  zu  berechnen.  Nach  reiflicher  Überlegung  kam  ich  zur 


Lloyds  Registry,  London,  Amphitrite,  Lünette  im  Hauptsaale,  von  Prof.  G.  Moira 


Ansicht,  dass  die  Anwendung  von  Bronze  unausbleiblich  zu  Verlegenheiten 
und  Schwierigkeiten  führen  würde.  Ein  weiterer  Einwand  war  dieser: 
Bronze  konnte  nicht  dünn  genug  gegossen  werden.  Ich  beschloss  daher,  an 
Stelle  von  Bronze  galvanisiertes  Kupfer  als  Basis  zu  verwenden.  Wohl 
weiss  ich,  dass,  wenige  Fälle  ausgenommen,  ein  allgemeines  Vorurteil 
unter  Bildhauern  gegen  diese  Methode  herrscht.  Ich  zaudere  jedoch  nicht, 
nach  der  Erfahrung,  die  ich  bei  dieser  Arbeit  gewonnen  habe,  zu  behaupten, 
dass  bei  Skulpturen,  welche  nicht  im  Freien  aufgestellt  sind,  alle  Qualitäten 
der  Oberfläche,  die  man  im  Bronzeguss  erzielen  kann,  auch  bei  der 
galvanoplastischen  Methode  zu  erreichen  sind. 

„Anderseits  bietet  die  Galvanoplastik  viele  Vorteile:  man  kann  sich 
darauf  verlassen,  dass  das  Modell  genau  wiederholt  wird,  bis  auf  solche 
kleine  Details,  wie  der  Abdruck  eines  Daumens;  die  Dicke  des  Werkes 
kann  mit  absoluter  Genauigkeit  berechnet  werden.  Galvanisiertes  Kupfer 
nimmt  auch  Patina  in  reicher  Farbenabwechslung  leicht  an. 

„Jedes  Panneau  ward,  nachdem  es  glänzend  aus  dem  galvanischen  Bad 
gehoben  wurde,  langen  und  komplizierten  Prozessen  unterworfen,  um  die 
verschiedenfarbige 
Patina  zu  erlangen: 
das  goldige  Braun 
der  modellierten 
Ränder,  das  Schwarz 
der  Schiffskörper,  das 
Violett,  Gelb,  Grau, 

Grün  und  Blau  der 
Draperien,  Segel, 

Wellen  und  anderen 
Teile.  Es  ist  unmög- 
lich, hier  alle  diese 
Methoden  zu  be- 
schreiben. Es  genügt 
zu  sagen,  dass  mir 
Schwefelsäure,  Essig- 
säure, Salzsäure, 
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Salmiak  und  starkes 
Ammoniak  genügten, 
um  alle  gewünschten 
Effekte  zu  erreichen. 

„Die  kleinen  figu- 
ralen  Panneaux  — es 
sind  deren  sechzehn 
— sind  so  angebracht, 
dass  sie  alle  Fugen 
verdecken.  Die  Fi- 
guren sind  rückwärts 
an  die  Schilder  ge- 
schraubt. Die  Figür- 
chen  sind  in  einzelnen 
Stücken  hergestellt: 
die  drapierten  Teile, 
die  Köpfe,  Arme  und 
Kopfbekleidungen 

genau  aneinandergepasst  und  durch  unsichtbare  Stifte  zusammengehalten. 
Die  zur  Reproduktion  fertigen  Teile  wurden  dem  Galvanoplastiker  und  dem 
Elfenbeinschnitzer  übergeben  und  schliesslich  von  mir  selbst  überarbeitet. 

„Nach  der  galvanoplastischen  Herstellung  jedes  Schildes  oder  Schiffs- 
panneaus  wurden  die  Himmel  hinter  Wolken,  Teile  der  Wellen,  kurz  alle 
jene  Partien,  welche  für  Perlmuttereinlage  bestimmt  waren,  ausgeschnitten 
und  dünne  Platten,  mit  Gold-  und  Silberschichten  überzogen,  eingefügt,  um 
eine  feinere  Farbe  zu  erlangen. 

„Das  Perlmutter  und  die  grünen,  irisierenden  Muschelschalen,  welche 

für  die  Wellen  ver- 
wendet sind  (auf 
weissem  Opal,  Glas 
oder  Schiefer,  je  nach 
der  gewünschten 
Farbenwirkung),  sind 
von  rückwärts  an  das 
Metall  befestigt,  eine 
Methode,  welche  dem 
Einlegen  in  ausge- 
höhlte Räume  vorzu- 
ziehen ist,  da  die  Ar- 
beit auf  diese  Art  dem 
Zahn  der  Zeit  und 
böswilligen  Händen 
besseren  Widerstand 
leisten  kann.  Ich  habe 
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durchwegs  das  Prinzip  bevorzugt,  jedes  Stück  — Elfenbein,  Metall,  Muschel 
oder  Edelstein  — von  rückwärts  zu  befestigen,  um  es  dauernd  zu 
sichern.“ 

Mit  diesem  bizarren,  farbenprächtigen  Friese,  welcher  sich  um  die 
ganzen  Wände  des  Vestibules  und  kapitälartig  um  die  Pilaster  zieht,  ist 
Jenkins  Arbeit  für  den  Raum  keineswegs  beendet.  Das  Eckstück  der 
Marmorbalustrade  oben  an  der  Stiege  ist  von  einer  Bronzegruppe  desselben 
Künstlers  gekrönt,  den  Geist  des  Seehandels  vorstellend.  In  einem  fast 
schwarz  patinierten  Bronzeboot  sitzt  die  allegorische  Figur  des  See- 
handels mit  versilberten  und  perlmuttereingelegten  Flügeln.  Ein  Löwen- 
kopf — eine  Anspielung  auf  das  britische  Nationalemblem  — bildet  den 
Schnabel  des  Schiffes,  das  von  zwei  schwimmenden  Figuren  — Glück 
und  Wohlstand  — durch  die  grünlich  und  bläulichgrau  patinierten  Wellen 
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geleitet  wird.  Das  Fleisch,  die  Brust  und  die  Arme  der  Figuren  sind 
aus  Marmor  auf  den  Ton  alten  Elfenbeines  gestimmt.  Das  Weib  im 
Boote  hält  einen  Caduceus  aus  Silber  und  Gold.  Die  Schlangen,  die  sich 
darum  winden,  haben  Rubinen  und  Smaragden  in  die  Augenhöhlen  ein- 
gesetzt. 

Von  Jenkins  ist  ferner  die  monumentale  Marmorbank,  welche  die 
Brüstung  des  Treppengeländers  abschliesst.  Das  Material  ist  fein  polierter, 
dunkelgrauer  Devonshire-Marmor  aus  Torquay;  die  Seitenwände  finden 
ihren  Abschluss  in  schwungvoll  entworfenen  Ornamenten  aus  dunkler 
Bronze;  Sitz  und  Lehne  sind  mit  mattem,  schwarzem  Leder  gepolstert.  Die 
Bank  ist  so  angebracht,  dass  sie  einen  Teil  des  architektonischen  Planes 
bildet.  So  ist  ihre  Länge  und  Breite  genau  den  schwarzen  Marmorfliesen 
des  Mosaikfussbodens,  ihre  Höhe  der  Brüstung,  ihre  Farbe  dem  Reste  des 
Gesamtentwurfes  angepasst. 

Schliesslich  hat  Jenkins  noch  eine  Uhr  in  dem  bogenförmigen  Giebel- 
felde über  der  Eingangstür  des  Hauptsaales  ausgeführt,  eine  Arbeit,  die 
sich  an  Originalität  des  Entwurfes  und  Reichtum  des  Materiales  mit  dem 
oben  beschriebenen  Friese  messen  kann.  Das  Zifferblatt  ist  aus  vergoldeter 
Bronze  mit  einem  Perlmutterzentrum  und  einem  elfenbeinernen  äusseren 
Rand,  auf  welchem  die  vergoldeten  Ziffern  angebracht  sind.  Zu  beiden 
Seiten  der  Uhr  lagern  zwei  Bronzefiguren  — die  Gegenwart  und  die 
Zukunft  — in  hohem  Relief  auf  einem  Hintergründe  von  vergoldeter  Bronze 
ausgeführt. 

Wenn  die  Vorhalle  von  zurückhaltendster  Einfachheit  ist  und  nur 
durch  die  schönen  Proportionen  und  den  Glanz  des  Jenkins’schen  Frieses 
wirkt,  ist  der  Hauptsaal,  der  Sitzungsraum  der  Direktoren  von  Lloyds 
Registry,  von  geradezu  verblüffender  Pracht  und  verschwenderischem 
Reichtum.  Er  ist  in  reinem  Renaissancestile  ausgeführt  und  erinnert  in 
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vieler  Beziehung  an  die  freskoverzierten  Prunksäle  der  grossen  italienischen 
Palazzi  des  Cinquecento. 

Die  Wände  sind  durch  jonische  Säulenpaare  in  gobelinbedeckte 
Felder  geteilt.  Der  Plinthus  jedes  Säulenpaares  ist  aus  grünem  Conemara- 
Marmor,  die  Glieder  der  Basis  aus  Bronze,  die  bis  zu  zwei  Drittel  der  Höhe 
kanellierten  Säulen  aus  braunem  Marmor,  die  Kapitäle  vergoldet.  Der  untere 
Teil  der  Wand  ist  mit  poliertem  und  mit  reichen  Intarsien  versehenem 
Mahagoni  verkleidet.  Der  von  Collcutt  entworfene  Kamin  ist  mit  glasierten 
persischen  Reliefziegeln  von  entzückender  Farbe  verkleidet.  Alles  in  dem 
Raume  ist  moderne  Arbeit,  mit  Ausnahme  der  beiden  Figürchen  auf  reich 
ziselierten  Bronzeständern,  welche  der  italienischen  Renaissance-Periode 
angehören. 

Der  Hauptschmuck  des  Raumes  besteht  jedoch  in  den  Lünetten  und 
Plafondbildern  von  Professor  Gerald  Moira,  der  den  Lesern  von  „Kunst  und 
Kunsthandwerk“  schon  seit  langem  als  Mitarbeiter  von  J.  Lynn  Jenkins 
bekannt  ist,  sich  aber  jetzt  nach  mehrjährigem  Zusammenarbeiten  von  dem 
Bildhauer  getrennt  hat,  um  sein  Atelier  in  der  South  Kensington-Kunstschule 
zu  beziehen.  Es  ist  schwer,  von  seiner  neuesten  Arbeit  zu  sprechen,  ohne 
auf  Superlative  zu  verfallen.  Von  welchem  Standpunkte  man  auch  immer 
diesen  Bilderzyklus  betrachten  mag,  kann  man  nur  zu  der  Einsicht 
kommen,  dass  man  vor  einer  der  bemerkenswertesten  Arbeiten  der 
dekorativen  Kunst  unserer  Zeit  steht.  Als  reiche  Farbenmassen,  als  Raum- 
kompositionen — ob  in  viereckigen  Panneaux  oder  in  Lünetten  oder  in 
Zwickeln  — - als  tiefsinnige,  an  den  Ort  passende  Allegorien,  als  Einzel- 
gemälde oder  als  Gesamtkomposition,  sind  diese  Gemälde  gleich 
bewunderungswürdig. 

Was  für  ein  Ideenreichtum  in  diesen  Plafondfeldern  verkörpert  ist! 
Die  Elemente  — die  Erde,  das  Feuer,  die  Luft  und  das  Wasser  — , die 
Zeichen  des  Tierkreises,  die  vier  Jahreszeiten,  Sonne  und  Mond,  Morgen 
und  Nacht,  Amphitrite,  die  Königin  der  See,  und  Sirenen  sind  da  in  schwung- 
vollen Linien  und  harmonischen  Farben  dargestellt,  und  zwar  nicht  nach 
der  Weise  herkömmlicher  Allegorien,  sondern  in  origineller,  neuer  Art.  So 
begnügt  er  sich  bei  der  Erde  nicht  mit  dem  elementaren  Charakter  des 
Sujets,  sondern  deutet  das  Geheimnis  des  Lebens  mit  seinen  Freuden  und 
Leiden  durch  eine  vergängliche,  jugendliche  Figur  an,  in  deren  heissen 
Händen  Rosen  allzu  rasch  verblühen.  Die  „Luft“  ist  eine  wahre  Symphonie 
von  bewegten  Linien  in  den  Gestalten  des  kräftigen  Boreas  und  des  zarten 
Zephyr.  Im  „Wasser“  zeigt  er  in  allegorischer  Form  den  Fluss  in  die  Arme 
des  Neptun  wirbelnd.  In  den  Jahreszeiten  ist  er  ebenso  unkonventionell 
und  deutet  den  ewigen  Wechsel  dadurch  an,  dass  die  Hauptfigur 
mit  den  charakteristischen  Kennzeichen  der  betreffenden  Jahreszeiten 
von  minder  wichtigen  Gestalten  umgeben  ist,  welche  das  Vorher  und 
das  Nachher,  den  Übergang  von  einer  Jahreszeit  in  die  nächste  symbolisch 
darstellen. 
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Dabei  ist  Moira  in  erster  Linie  ein  Künstler,  der  sich  von  der  ideo- 
logischen Absicht  seiner  Arbeiten  nicht  hinreissen  lässt  und  niemals  die 
ersten  Pflichten  des  dekorativen  Künstlers  vergisst.  Er  schwelgt  sozusagen 
in  schönen  Linien  und  Farbentönen.  Die  Gedanken  kommen  ihm  fast 
instinktiv,  sind  manchmal  so  vag,  dass  er  sie  selbst  kaum  zu  erklären  vermag. 
Wie  er  in  seinen  Gemälden  reissende  Bewegung  auszudrücken  versteht, 
kann  man  aus  der  Amphitrite  in  ihrem  Muschelboote  mit  den  den  Wellen- 
linien angepassten  Pferdeköpfen  ersehen.  Die  Idee  ist  ja  nicht  neu.  Walter 
Crane  hat  sie  zuerst  in  seinem  Gemälde  ,,Neptun’s  Rosse“  zum  Ausdruck 
gebracht,  aber  der  kühne  Schwung  der  Linien  ist  bei  Moira  viel  be- 
zeichnender. 

Ausser  diesem  Hauptsaale  sind  in  Lloyds  Registry  noch  eine  ganze 
Anzahl  sehenswerter  Räumlichkeiten,  an  deren  Ausschmückung  sich  hervor- 
ragende Künstler,  wie  Brangwyn  und  Pegram,  beteiligt  haben,  doch  ist  der 
Wandschmuck  und  die  Bemalung  der  Decken  mehr  durch  solide,  stilgerechte 
Behandlung,  als  durch  Originalität  bemerkenswert.  So  ist  das  kleine 
Direktionszimmer  im  Elisabetheischen  Stile  mit  lichtem,  geschnitztem 
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Eichenholze  verkleidet.  Der  weisse  Speisesaal  hat  unter  der  Decke  friesartig 
eine  Serie  von  Gemälden  von  Lambert,  welche  die  englische  Schiffahrt  von 
der  frühesten  Zeit  bis  zur  Gegenwart  darstellen.  Die  Bibliothek  ist  mit 
Grotesken  im  italienischen  Spätrenaissance-Stil  verziert  und  hat  einen 
Marmorkamin,  welcher  nach  einem  Werke  von  Alfred  Stevens,  dem  grössten 
englischen  Bildhauer  — man  hat  ihn  den  Michelangelo  Englands  genannt  - — 
kopiert  ist. 

Das  ganze  Gebäude  zeigt,  auf  welcher  Stufe  die  moderne  dekorative 
Kunst  in  England  steht  und  was  sich  erreichen  lässt,  wenn  ein  Bau 
den  Händen  wahrer  Künstler  anvertraut  wird,  die  ohne  Eifersucht 
nebeneinander  arbeiten  und  ihre  eigenen  Ideen  denen  ihrer  Kollegen 
anpassen.  Man  kann  nur  hoffen,  dass  das  Beispiel  der  Direktoren  von 
Lloyds  Registry  von  anderen  wohlhabenden  Geschäftshäusern  nach- 
geahmt werden  wird.  Der  Erfolg  der  Arbeit  ist  doch  hauptsächlich  dem 
Umstande  zuzuschreiben,  dass  den  Künstlern  völlig  freie  Hand  gelassen 
wurde  und  dass  die  Eigentümer  von  Lloyds  sich  jeder  Einmischung  ent- 
hielten und  Collcutt  und  seinen  Genossen  das  gebührende  Vertrauen 
schenkten. 


5°8 


DIE  NADELMALEREIEN  DER  FRAU 
HENRIETTE  MANKIEWICZ  b»  VON 
MORITZ  DREGER-WIEN  S» 

EHR  oft,  wenn  ich  neue  Stickereien  sehe,  wird 
mir  das  Titelkupfer  eines  alten,  deutschen  Stick- 
musterbuches — ich  glaube,  es  stammt  aus  dem 
XVII.  Jahrhundert  — wieder  in  Erinnerung 
gerufen. 

Da  sitzen  an  einem  Tische,  den  ein  wunder- 
voller Blumenstrauss  ziert,  mehrere  vornehme 
Damen  und  sticken  die  Blumen  ab,  die  sie 
im  Glase  vor  sich  haben.  Da  wurde  mir  erst  klar, 
was  Nadelmalerei  eigentlich  bedeuten  könnte. 

Wie  selten  kann  man  das  heute  im  Leben  beobachten! 

Gewöhnlich  wird  nachVorlagen  gearbeitet;  auch  sind  die  Blumen  oft  gar 
wunderschön  auf  den  Kanevas  gemalt  oder  mit  bunten  Fäden  roh  angelegt. 

Bei  Arbeiten,  die  streng  stilisiert  empfunden  sind,  liegt  die  Sache  ja 
anders ; wenn  man  aber  naturalistische  Formen  wiedergeben  will,  dann 
darf  man  solche  Umwege  nicht  machen,  wie  sie  heute  gemein  sind. 

Jede  Nachahmung  eines  Naturgegenstandes  durch  die  Kunst  gleicht 
der  Übersetzung  eines  Gedankens  in  eine  andere  Sprache:  das  ist  un- 
vermeidlich. Man  darf  aber  nicht  Übersetzungen  von  Übersetzungen 
machen. 

In  Seide  und  Wolle  muss  man  die  Farben  und  Lichter  ganz  anders 
festhalten,  als  in  Wasser-  oder  Ölfarben  oder  Kreiden. 

Man  muss  mit  der  Nadel  die  Farbe  und  das  Glanzlicht  direkt  hinsetzen 
können  wie  mit  dem  Zeichenstifte  oder  dem  Pinsel;  man  muss  die  Wirkung 
beim  Arbeiten  sofort  sehen  und  mit  dem  Originale  vergleichen,  damit  man 
den  Nebenstrich  oder  den  Nebenstich  darnach  richtet. 

So  sind  die  herrlichen  alten  Barock-  und  Rokokostickereien  geschaffen, 
so  zaubern  auch  die  Japaner  ihre  Nadelmalereien  auf  die  Seide. 

Die  Japaner  haben  dieser  Art  der  Malerei  noch  eine  besonders  feine 
Ausbildung  gegeben.  Sie  drucken  oder  malen  tatsächlich  auf  die  Seide  und 
setzen  nur  jene  Partien  in  Stickerei  auf,  die  sich  durch  Seidenstiche  besser 
wiedergeben  lassen,  als  auf  jede  andere  Weise.  Der  Glanz  einer  im  Tau 
glänzenden  Blume,  das  Schillern  eines  Vogel-  oder  Schmetterlingsflügels, 
das  Glitzern  des  Schnees  oder  stürzenden  Wassers  kann  kaum  mit  einem 
anderen  Materiale  so  frei  und  leicht  wirkend  dargestellt  werden,  wie  mit 
einem  geschickt  angebrachten  Seidenstiche. 

Was  die  letzte  Pariser  Weltausstellung  in  dieser  Beziehung  bot,  waren 
wirkliche  Kunstwerke.  Und  es  waren  auch  wirkliche  Künstler,  die  das 
geschaffen  haben. 
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Es  sind  nur  Vorurteile,  wenn  der  Künstler,  der  bei  uns  heute  dem 
Kunstgewerbe  doch  auch  nicht  mehr  so  fremd  gegenübersteht,  sich  immer 
noch  sträubt,  die  Nadel  zu  ergreifen.  Mindestens  der  bessere  Kunsthand- 
werker sollte  es  tun,  und  vor  allem  läge  da  ein  Schaffensgebiet  kunst- 
begabter weiblicher  Hände. 

Wir  haben  das  schon  vor  zwei  Jahren  hervorgehoben,  als  die  Winter- 
ausstellung des  Österreichischen  Museums  durch  die  ausgezeichneten 
Arbeiten  des  Fräuleins  A.  Thury  zu  ähnlichen  Betrachtungen  anregte. 

Diesmal  sind  uns  die  Arbeiten  einer  anderen  Wiener  Dame,  die  schon 
länger  auf  diesem  Gebiete  tätig  ist,  der  Frau  Henriette  Mankiewicz,  Ver- 
anlassung, auf  dieses  noch  so  wenig  gepflegte  Kunstgebiet  von  neuem  hin- 
zuweisen. 

Gegenwärtig  ist  eine  umfangreiche  Arbeit  ihrer  Hand,  „der  Pfau“,  im 
Wiener  Künstlerhause  in  einem  eigenen  Raume  zur  Ausstellung  gelangt; 
wir  bieten  sie  neben  anderen  Arbeiten  in  den  beigegebenen  Abbildungen. 

Überall,  wo  ein  dekoratives  Bild  am  Platze  ist,  und,  wo  Zartheit  der 
Wirkung  das  Entsprechende  scheint,  besonders  also  in  den  Räumen  vor- 
nehmer Damen,  ist  die  beschriebene  Nadelmalerei  nicht  nur  verwertbar, 
sondern  in  mancher  Hinsicht  der  vornehmste  und  passendste  Schmuck. 
Bespannungen  von  Wänden,  Supraporten,  Wand-  und  Lichtschirme 
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können  kaum  in  anderer  Weise  den  gleichen  Ausdruck  vornehmer  weib- 
licher Grazie  erreichen. 

Will  man  in  dieser  Technik  aber  Nützliches  schaffen,  so  muss  man  ihre 
Stärken  und  Schwächen  erkennen. 

Es  wirkt  meist  als  etwas  der  Vernunft  Widersprechendes  und  oft 
direkt  ärgerlich,  wenn  man  etwas  in  einer  Technik  ausgeführt  sieht,  was  sich 
in  einer  anderen  Machart  viel  leichter  erreichen  liesse.  Auch  muss  man  sich 
immer  bewusst  bleiben,  dass  manche  Aufgaben  nur  durch  einen  rein 
mechanischen  Arbeitssinn  bewältigt  werden  können  und  dass  man  sie  darum 
nie  jemandem  zumuten  darf,  der  frei  künstlerisch  schaffen  soll.  Der  Fehler 
wurde  zum  Beispiel  manchmal  in  der  Glasindustrie  des  XIX.  Jahrhunderts 
gemacht.  Die  geschliffenen  und  gravierten  böhmischen  Gläser  des  XVII. 
und  XVIII.  Jahrhunderts  enthalten  reizendes  Rankenwerk  und  kleine 
Figürchen,  die  der  Arbeiter  sehr  gut  nach  Vorlagen  ausführen  konnte.  Im 
XIX.  Jahrhunderte  glaubte  man  nun,  dieses  Kunstgebiet  besonders  zu 
heben,  wenn  man  figurale  Entwürfe  mit  verhältnismässig  grossen  und  fein 
detaillierten  Gestalten  von  Künstlern  ausführen  liess. 

Dem  Künstler  selbst  konnte  man  das  Gravieren  im  Glase,  das  monate-, 
unter  Umständen  jahrelange,  fast  sklavische  Arbeit  erfordert,  natürlich  nicht 
zumuten;  man  musste  sie  daher  einem,  wenn  auch  noch  so  geschickten, 
Arbeiter  überlassen.  Der  Mann  aber,  dem  man  solche  Arbeit  zumuten  kann, 
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vermag  natürlich  nie  den  Feinheiten  der  Zeichnung  mit  solcher  Empfindung 
zu  folgen,  wie  es  der  Künstler  selbst  täte,  und  so  sind  diese  Glasarbeiten 
nur  zum  geringsten  Teile  völlig  gelungen. 

So  kann  man  auch  einem  wirklichen  Künstler  oder  einer  Künstlerin  nie 
grosse  Gemälde  ausschliesslich  in  Stickerei  zumuten;  die  erwähnten  alten 
Arbeiten  waren  ja  fast  immer  nur  klein  oder  es  waren  einzelne  Stellen 
konzentrierten  Glanzes  in  grossen  Rankenformen,  die  im  übrigen  auch  von 
weniger  fein  empfindender  Hand  ausgeführt  sein  konnten.  Allerdings  hat  sich 
die  frühere  Kunst  manchmal  auch  im  Masstabe  versehen. 

Das  Sticken  grosser  architektonischer  oder  Luftpartien  wird  man  meist 
lieber  unterlassen  und  sich  hier  durch  Malerei  oder  Aufnähen  grösserer 
Stoffpartien  zu  helfen  suchen. 

Man  wird  dies  umso  eher  tun,  als  grosse  Stichmassen  infolge  der  zahl- 
losen kleinen  Lichter  und  Schatten  in  den  einzelnen  Stichen  leicht  ermüdend 
wirken.  Besonders  bei  Seidenstickereien  kommt  über  das  Ganze  leicht  ein 
gewisser  kalkiger  Ton,  ein  stumpfer  Glanz,  der  die  einzelnen  Formen  und  die 
Farbengegensätze  aufhebt.  Darum  empfiehlt  es  sich  also,  mit  der  Stickerei 
hauszuhalten. 

Auf  der  anderen  Seite  muss  man  aber  auch  vermeiden,  dass  etwa 
gestickte  Partien  infolge  matter  Wirkung  nur  wie  gemalt  aussehen. 

Wie  häufig  denkt  nicht  der  Beschauer,  wenn  er  zufällig  dahinter  kommt, 
dass  eine  Partie  gestickt  ist:  Die  Mühe  hätte  man  sich  ersparen  können. 
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Und  dieses  Gefühl  sollte  man,  wenigstens  bei  einem  kunstgewerblichen 
Gegenstände,  niemals  haben.  Es  soll  damit  nicht  öder  Material-  oder  Arbeits- 
protzerei das  Wort  geredet  werden;  aber  man  soll  im  Kunstgewerbe  auch 
immer  über  die  geschickte  Anwendung  eines  Materials  und  einer  Technik 
sich  freuen  können  und  mindestens  nicht  über  die  ungeschickte  Anwendung 
verstimmt  werden. 

Also  man  spare,  wie  es  auch  die  Japaner  in  meisterhafter  Art  tun,  die 
Seide  für  jene  feinsten,  glänzendsten  Partien,  wo  die  Malerei  mit  jedem 
anderen  Materiale  im  Vergleiche  zu  der  mit  Seide  stumpf  wäre  und  ihren 
Glanz  nicht  erreichte. 

Dann  braucht  auch  eine  Künstlerin,  die  im  Stande  ist,  das  Bild  zu 
schaffen,  nicht  Anstand  zu  nehmen,  auch  diese  höchsten,  feinsten  Glanz- 
stellen mit  der  Nadel  selbst  aufzusetzen.  Dann  kann  sie  auch  individuelles 
Empfinden  und  technische  Eigenart  hineinlegen  und  ein  Werk  aus  einem 
Gusse  schaffen.  Nur  von  diesem  Gesichtspunkte  aus  wird  man  auch  die 
beigegebenen  Arbeiten  der  Frau  Henriette  Mankiewicz  mit  ihrer  Verbindung 
von  Malerei  und  Stickerei  richtig  beurteilen  können. 


DAS  ÄLTESTE  ALLER  BEKANNTEN 
MODELBÜCHER  S*  VON  E.  KUMSCH- 
DRESDEN  So* 

EIT  Beginn  der  Umwälzung  auf  kunstgewerb- 
lichem Gebiete,  also  seit  zirka  30  Jahren,  bilden 
Model-  oder  Musterbücher,  also  Sammlungen 
von  Mustern  für  Stickerei  etc.  den  Gegenstand 
eines  besonderen  Feldes  des  Sammeleifers. 
Schon  im  Jahre  1875  hat  Miss  Palliser  in  der 
„History  of  lace“  ein  Verzeichnis  von  118 ,, pattern 
books“  aufgestellt,  die  zwischen  1527  und  1784 
erschienen,  und  denen  heute  wohl  noch  eine 
erhebliche  Anzahl  inzwischen  bekannt  gewor- 
dener Bücher  gleichen  Inhalts  angefügt  werden  kann. 

Über  Modelbücher  im  allgemeinen  und  ihren  kunstgewerblichen  und 
kunstgeschichtlichen  Wert  verbreitet  sich  Lichtwark  in  „Der  Ornament- 
stich der  deutschen  Frührenaissance“  sowie  in  „Das  Modelbuch  des  Peter 
Quentel“. 

Im  Dresdener  Antiquariatshandel  fand  der  Verfasser  das  nachstehend 
beschriebene  Modelbuch,  welches  für  die  königliche  Kunstgewerbe- 
Bibliothek  zu  Dresden  erworben  wurde.  Als  ältestes  aller  bekannten  derar- 
tigen Bücher  nicht  nur  Deutschlands,  sondern  auch  Italiens  und  Frankreichs 
in  dem  einzig  bekannten  Exemplare  und  noch  dazu  sächsischen  Ursprungs, 
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schien  es  dem  Verfasser 
wertvoll  genug,  um  über  seine 
Herkunft  und  sein  Entstehen 
weiteres  festzustellen. 

Das  Heft  in  Quartformat 
enthält  das  nebenstehend  ab- 
gebildete Titelblatt  mit  der 
Inschrift:  ,,Eyn  new  Mo  del- 
buch  auf  außne  hen  vnd 
borten  wir  cken  yn  der  Laden 
vn  langen  gestell  Ge  mert 
vnd  gebessert  mitt.  105. 
andern  Modeln.  N.  H.  Anno 
domini.  1525.“  Auf  der  Rück- 
seite des  Titelblattes  ist  ge- 
druckt: ,,Eyn  Model  Buchleyn 
darauß  leycht  lieh  das  ge- 
wurck  dises  nach  angezeyg 
ten  Formen  erlernet  werden 
mag.  Gedruck.  yn  der  Fürst- 
lichen Stadt  Zwickau  dur  ch 
Jorg  Gastei  j 1525.“  Darunter 
steht  die  Gestalt  eines 
Bauern,  die  in  Flugschriften 
aus  der  Reformationszeit 
mehrfach  abgedruckt  ist.  Das 
Heft  enthält  ferner:  9 Seiten 
mit  je  einer  Bordüre  in  Kon- 
turen für  Flechtweberei  (dar- 
unter eine  Bordüre  zweimal), 
die  von  Bändern  mit  Wolken- 
bogen und  Schraffierung  eingefasst,  sind  ferner  5 Seiten  Bordüren  für  Stickerei 
in  Holbeintechnik  und  18  Seiten  mit  Flächenmustern  und  Bordüren  auf 
quadriertem  Grunde  für  Weberei  und  ähnliche  Techniken.  Die  Muster  für 
Holbeintechnik  (Stickerei  in  Linienmanier  auf  abgezählten  Fäden,  wie  sie 
auf  Holbeins  Gemälden  häufig  Vorkommen)  sind  auch  für  Weberei  zu 
benützen,  während  die  Webereimuster  auch  in  Filetarbeit  und  Kreuzstich- 
stickerei ausgeführt  werden  können.  Den  interessantesten  Teil  unseres 
Buches  bilden  die  Ornamente  (für  Flechtweberei),  die  ihrem  Formenkreise 
nach  der  sächsischen  Schule  angehörig  erscheinen.  Aus  der  Signatur  der 
Blätter,  sowie  unter  Berücksichtigung  der  Wasserzeichen  und  sonstigen 
Merkmale  ergab  sich,  dass  das  Heft  unvollständig  ist;  Bogen  1 und  2 sind 
vollständig  mit  je  4 Blättern,  von  Bogen  3 (—  C)  fehlt  das  vierte  Blatt, 
Bogen  4 (=D)  ist  vollständig,  von  Bogen  5 (=E)  fehlt  das  Blatt  E und  das 
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vierte  Blatt.  Im  ganzen  sind  also  einschliesslich  des  Titelblattes  vorhanden 
17  Blätter  oder  34  Seiten  (von  48). 

Aus  der  Angabe  des  Titels  „gemert  und  gebessert  mit  105  andern 
Modeln“  geht  hervor,  dass  wir  es  mit  der  zweiten  Ausgabe  eines  Buches 
zu  tun  haben,  doch  konnte  aus  dem  unvollständigen  Werke  der  Bestand  der 
ersten  Ausgabe  zunächst  nicht  festgestellt  werden. 

Es  lag  nahe,  in  der  bekannten  Ratsbibliothek  zu  Zwickau  Nach- 
forschungen anzustellen;  doch  ergaben  die  persönlichen  Bemühungen  trotz 
der  liebenswürdigen  Unterstützung  seitens  der  Bibliothekare  Herren 
Dr.  Stötzner  und  Dr.  Clemen  nur,  dass  ein  Exemplar  unseres  Werkes  sich 
früher  in  einem  Sammelbande  der  Bibliothek  befunden  hat,  das  jetzt  aber 
auf  unbekannte  Weise  verschwunden  ist. 

Über  den  auf  dem  Titelblatte  durch  die  Initiale  N.  H.  bezeichneten 
Herausgeber  war  nichts  Bestimmtes  zu  ermitteln.  Weder  der  Briefwechsel 
des  Stadtschreibers  Stephan  Roth,  welcher  in  der  Zwickauer  Bibliothek 
aufbewahrt  wird,  noch  die  Kirchenbücher  von  St.  Marien  ergeben  irgend 
einen  Anhalt  und  das  städtische  Archiv  war  dem  Verfasser  leider  nicht 
zugängig.  In  Nagler,  „Monogrammisten“  wird  unter  Hans  Lützelburger 
ein  Formenschneider  N.  H.  erwähnt,  der,  als  Stecher  Holbeinscher  Zeich- 
nungen, wohl  in  Basel  gelebt  hat,  wohin  für  unser  Modelbuch  keine  Spur 
leitet.  In  den  „Mitteilungen  des  Altertumsvereins  für  Zwickau  und  Umgegend“ 
1899  führt  E.  Fabian  in  „Die  Einführung  des  Buchdrucks  in  Zwickau  1523“ 
59  Werke  auf,  welche  in  Zwickau,  meist  von  Gastei,  gedruckt  sind  und 
darunter  enthalten  33  von  51  datierten  Werken  trotz  ihres  derartigen  Inhalts 
keinerlei  kirchliche  oder  religiöse  Bemerkungen  bezüglich  des  Datums.  Der 
Zusatz  „Anno  Domini“  auf  unserem  Titel  lässt  es  daher  als  nicht  aus- 
geschlossen erscheinen,  dass  der  Herausgeber  ein  Geistlicher  war  und  dies 
könnte  der  Pastor  N(icolaus)  H(ausmann)  in  Zwickau  sein,  der  sich  über- 
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haupt  um  das  Volks  wohl  verdient  gemacht  hat.  Von  ihm  stammt  auch  der 
a.  a.  O.  unter  Nr.  24  aufgeführte  Druck  „Unterrichdt  vnd  Warnung  an  die 
Kirch  zu  Zwickaw“  von  1523.  Neben  der  ausdrücklichen  Angabe  des 
Druckortes  Zwickau  zeigt  das  Dresdener  Exemplar  in  Bezug  darauf  auf  dem 
Titelblatte  in  dem  Wappenschilde  links  unten  einen  Schwan  (der  Löwe 
darüber  ist  jedenfalls  als  Wappen  des  Vogtlandes  zu  deuten);  das  Papier 
enthält  als  Wasserzeichen  das  Zwickauer  Stadtwappen  (drei  Schwäne), 
sowie  das  kurfürstlich  sächsische  Wappen  (zwei  gekreuzte  Schwerter).  Das 
auf  dem  Titel  rechts  aufgehangene  Wappenschild  zeigt  eine  Hausmarke 
(vielleicht  des  Holzschneiders),  die  aus  M und  W gebildet  zu  sein  scheint. 
Ihre  Deutung  ist  dem  Verfasser  nicht  gelungen;  das  W könnte  vielleicht 
Wittenberg  bedeuten.  Das  Dresdener  Exemplar  trägt  wie  oben  angeführt 
auf  der  Rückseite  des  Titelblattes  den  Titel:  „Eyn  Model  Buchleyn  darauß 
leychtlich  das  gewurck  dises  nach  angezeygten  formen  erlernet  werden 
mag.“  Es  liegt  nahe,  diesen  Nebentitel  mit  der  darunter  abgedruckten 
Abbildung  eines  Bauern  als  Titel  der  ursprünglichen  ersten  Ausgabe  zu 
betrachten,  da  in  demselben  nur  von  den  Ornamenten  gesprochen  wird, 
während  im  Haupttitel  auch  auf  die  Holbein-  und  die  später  dazugekommenen 
Webereimuster  („außnehen  vnd  borten  wircken  yn  der  Laden  vn  langen 
gestell“)  Bezug  genommen  wird.  Danach  würde  die  erste  Ausgabe  also 
auch  1525,  und  zwar  im  Anfänge  erfolgt  sein,  da  die  zweite  Ausgabe  eben- 
falls 1525  stattgefunden  hat.  Die  Umrahmung  des  Titels  für  die  zweite 
Ausgabe  fehlt  der  ersten  und  scheint  demnach  später  hergestellt  worden 
zu  sein. 

Im  „Archiv  für  Geschichte  des  deutschen  Buchhandels“  1893  enthält 
der  Artikel  „Buchwald,  Stadtschreiber  M.  Stephan  Roth  in  Zwickau  in 
seiner  literarisch-buchhändlerischen  Bedeutung  für  die  Reformationszeit“ 
Auszüge  aus  den  schon  erwähnten  Briefschaften  Roths.  Darin  ist  über  unser 
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Modelbuch  gesagt:  Brief  Nr.  68  von  Valentin  Hertel  in  Zwickau  (an  Roth, 
der  damals  die  Wittenberger  Universität  besuchte)  in  lateinischer  Sprache: 
„Der  Buchdrucker  Georgius  (Gastei)  hat  kürzlich  ein  Büchlein  mit  Figuren1) 
neu  gedruckt,  von  dem  er  Dir  einige  schicken  wird,  wenn  er  erfahren  hat, 
dass  Du  welche  wünschest.“  Nachdem  Gastei  den  Briefschreiber  während 
seiner  Tätigkeit  besucht  hatte,  heisst  es  in  demselben  Briefe  in  deutscher 
Sprache  weiter:  „Desgleichen  von  Modelpüchlein,  die  ehr  noch  ein  mal  ym 
Druck  hat,  wert  euch  kurtzlich  eynes  schicken“.  . . (Zu  >)  sagt  Buchwald: 
„Vergleiche  den  folgenden  Brief,  vor  dem  dieser  geschrieben  sein  muss. 
Dass  der  dort  verzeichnete  Druck  die  hier  erwähnte  neue  Auflage  ist, 
beweist  das  „Gemert  und  gebessert“  des  Titels“.)  In  Brief  69  von  demselben 
Autor  heisst  es:  „Die  Modelbuchleyn1)  woln  wyr  zu  nest  senden“  (unter  ')  gibt 
hier  Buchwald  den  Text  unseres  Buches  nach  Angabe  des  Verfassers  dieser 
Zeilen  in  „Kunst  und  Gewerbe“  1878,  Seite  173).  Dieser  Brief  ist  mit  1525 
datiert,  und  es  kann  sich  hier  nur  um  die  Ausgabe  von  1525  handeln; 
Brief  68  ist  nicht  datiert,  doch  muss  er  nach  dem  Passus  „die  ehr  noch 
ein  mal  ym  Druck  hat“  ebenfalls  von  1525  sein  und  auch  hiernach 
würde  der  Druck  der  ersten  Ausgabe  („G.  hat  kürzlich  ein  Büchlein  mit 
Figuren  neu  gedruckt“)  ebenfalls  in  1525,  wohl  aber  im  Anfänge,  statt- 
gefunden haben. 

Im  Kataloge  der  Zwickauer  Bibliothek  ist  aufgeführt : „Eyn  neu  Model- 
Buch  auff  Ausnehen  und  Porten  wircken  gestellt  (!)  1527.  4.“  und  Weigels 
Kunstlager-Katalog  von  1853  enthält  unter  Nr.  19447:  ,,Eyn  New  Modelbuch 
auff  außnehen  und  porten  wircken  in  der  Laden  unnd  langen  gestell,  Gemert 
und  gepessert  mit  105  anderen  Modeln.  Im  jar  1527.  24  Bl.  auf  beiden 
Seiten  bedruckt  mit  Holzschnitten.  Auf  dem  Titelblatte  ist  die  Wirkmaschine 
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dargestellt.  4.  Sehr  selten.  12  Thlr.“.  Durch  die  Jahreszahl  sowie  den  von 
unserem  Exemplare  abweichenden  Text  ist  bewiesen,  dass  1527,  also  nach 
zwei  Jahren  eine  neue  Ausgabe  erschien.  Nach  der  angegebenen  Seitenzahl 
(48)  ist  das  Buch  gleich  stark  gewesen,  wie  unsere  (vollständige)  Ausgabe 
und  hat  auch  unser  Titelblatt  gehabt.  Derselbe  Text  findet  sich  in  ,,The  first 
proofs  of  the  universal  catalogue  of  books  on  art,  South  Kensington  II, 
Seite  1389. 

Im  Lagerkatalog  Nr.  7 von  Jacques  Rosenthal  in  München  igo2, 
,, Literarische  Seltenheiten  etc.“  findet  sich  unter  Nr.  1236  der  Titel:  ,,1529.  Ein 
new  getruckt  mo  del  Büchli  auff  auß  nehen  vnnd  bortten  j wircken  ynn  der  laden 
vnnd  lanngenn  gestell.  Ganntz  gerecht  nach  abteilung  der  fadentzal“.  Rosen- 
thal fügt  hinzu:  „Titel  und  45  Seiten  herrliche  Stick-  und  Spitzenmuster  in 
Holzschnitten,  zusammen  24  Blatt  sign.  A — E ä 4 Blatt.  4.  Br.  1200  Mark. 
Einzig  bekanntes  Exemplar,  bisher  unbeschrieben!  Die  Muster  finden  sich 
hier  zum  ersten  Male.  Später  kehren  sie  bei  Claude  Nourry  und  in  dem 
„New  Modelbuch“  Frankfurt,  Nie.  Basset,  1569  wieder.“  Auf  Ersuchen  sandte 
die  Firma  das  Buch  ein  und  dieses  erwies  sich  als  ein  vollständiger  Abdruck 
der  Original-Holzschnittplatten  unseres  Werkes,  nur  mit  verändertem  Titel, 
anderer  Reihenfolge  der  Tafeln  und  ohne  das  Titelbild.  Dies  geht  aus  der 
völligen  Übereinstimmung  der  Muster,  sowie  äusserlichen  Merkmalen,  wie 
ausgebrochene  Stellen,  stärkere  und  feinere  Striche  etc.,  unzweifelhaft  hervor. 
Dieses  Exemplar  enthält  keine  Angabe  über  den  Druckort,  doch  lässt  sich 
aus  der  Bezeichnung  „Model  Büchli“  schliessen,  dass  diese  Ausgabe  viel- 
leicht in  der  Schweiz  gedruckt  wurde,  wo  neben  anderen  Städten  zu  jener 
Zeit  Basel  und  Zürich  sehr  bekannte  Druckorte  waren.  Bemerkenswert  ist 
auch  die  vielfache  Verdopplung  des  „n“  im  Texte  des  Titels.  Auch  durch 
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das  Wasserzeichen  im  Papier 
konnte  der  Druckort  nicht 
festgestelltwerden.  DieBlätter 
zeigen  das  weitverbreitete 
„gotische  J mit  dem  Kreuz“. 
Es  soll  dies  nicht  einer  be- 
stimmten Stadt  angehören, 
sondern  vielleicht  die  Qualität 
des  Papiers  anzeigen.  Unser 
^ unterscheidet  sich  von 
ähnlichen  durch  seine  bedeu- 
tende Grösse  von  8 cm,  sowie 
dadurch,  dass  der  lange  Teil 
unten  in  zwei  energisch  nach 
aussen  geschwungene  Aus- 
läufer endet. 

Die  ursprüngliche,  erste 
Ausgabe  des  Werkes  hat  ent- 
halten: Titelseite,  Rückseite 
leer,  8 Seiten  freie  Ornamente, 
5 Seiten  Holbeintechnik, 

1 Seite  leer  = 16  Seiten  oder 

2 Bogen  ä 4 Blatt,  während 
unsere  Ausgabe  von  1525 
enthalten  hat:  Titel  mit  Rück- 
seite, 9 Seiten  Ornamente 
(dabei  1 Muster  doppelt), 
5 alte  und  2 neue  Seiten 

Holbeintechnik  30  Seiten 
Webereimuster,  also  48  Seiten 
oder  6 Bogen,  signiert  A — - F.  Dasselbe  gilt  wohl  für  die  Ausgabe  von 
1527.  Die  Ausgabe  von  1529  enthält  auch  insgesamt  48  Seiten:  Titel, 
Rückseite  leer,  8 Seiten  Ornamente,  7 Seiten  Borten  Holbeintechnik 
und  30  Seiten  Webereimuster  auf  quadriertem  Grunde,  1 Seite  leer.  Die 
30  Seiten  Weberei  enthalten  einschliesslich  von  2 Seiten  Holbeintechnik, 
unter  Einrechnung  auch  nebensächlicher  Borten  und  Kleinigkeiten 
105  Muster,  also  die  Zahl  der  in  unserem  Exemplare  neu  hinzugekommenen; 
die  hierzu  gerechneten  2 neuen  Seiten  Holbeintechnik  unterscheiden  sich 
von  den  ursprünglichen  5 Seiten  durch  grössere  Abstufungen  der  Muster. 
Die  älteren  Seiten  enthalten  zum  Beispiel  3g  Stufen  in  44  mm,  die  beiden 
neuen  nur  37  Stufen  in  53  mm. 

Vom  Board  of  education  wurde  dem  Verfasser  die  von  Rosenthal 
gegebene  Notiz  bestätigt,  dass  die  (im  Victoria  and  Albert-Museum  vor- 
handene) Ausgabe  des  Baseus  von  1571  Abdrücke  unserer  Holzstöcke 
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enthält,  aber  nicht  etwa  Nach- 
schnitte in  der  Art  der  von 
Cocheris  wiedergegebenen. 

Der  Titel  dieser  Ausgabe 
lautet:  „New  Modelbüch.  Von 
allerhandt  Art  Nehens  und 
Stickens,  jetzt  mit  viellerley 
Welscher  Arbeyt,  Mödel  und 
Stahlen,  allen  Steinmetzen,  Sei- 
denstickern und  Neterin,  sehr 
nützlich  und  künstlich,  von 
newem  zugericht.  Getruckt  zu 
Frankfurt  am  Mayn  1571.“  Auf 
dem  Titelblatte  enthält  es  Sinn- 
bild und  Sinnspruch  des  Nicolas 
Baseus,  kl.  4.  Das  Buch  ist  auf- 
geführt in  dem  bereits  genannten: 
„The  first  proofs  etc.“  II,  S.  1389 
als  „New  Modelbuch  von  aller- 
handt Art.  Mit  153  woodcut- 
patterns.  Fcp.  4t0.  Frankfurt  am 
Mayn.  1571“.  Die  Zahl  153  stimmt 
völlig  mit  dem  vollständigen 
Exemplare  von  1525  überein. 
Das  Buch  scheint  also  ein  unver- 
änderter Abdruck  dieser  Aus- 
gabe zu  sein,  nur  der  Titel  etc. 
ist  anders.  Endlich  ist  auch  im 
„Ornamentstich -Katalog  des  königlichen  Kunstgewerbe -Museums  zu 
Berlin“  unter  Nr.  891  aufgeführt:  „Basseus.  Neuw  Modelbuch  etc.  (fast 
übereinstimmend  mit  dem  Titeltext  von  1571).  (Am  Schlüsse:)  Gedruckt 
zu  Franckfurt  am  Mayn  durch  Nicolaum  Basseum.  40.  Titel  und  39  Blätter 
Holzschnitte  (zweiseitig)“.  Dies  scheint  aber  eine  Mischung  unserer 
Muster  mit  anderen,  späteren  Vorlagen  (Steiner)  zu  sein.  Der  „Katalog  der 
Ornamentstich-Sammlung  des  Kunstgewerbe-Museums  zu  Leipzig“  führt 
Seite  97  zwei  Musterbücher  auf,  gedruckt  von  Peter  Quentel  in  Köln  1527 
und  1529.  Diese  wurden  neu  herausgegeben  als  „Musterbuch  für  Ornamente 
und  Stickmuster  von  P.  Quentel  (1527- — 152g)  in  zwei  Teilen  mit  80  Tafeln 
Lichtdruck“.  In  diesem  Werke,  welches  überhaupt  eine  Sammlung  von 
Nachschnitten  verschiedener  Musterbücher  zu  sein  scheint,  sind  von  unserem 
Modelbuch  zusammen  6 Seiten  Holbeinstich  und  21  Seiten  Weberei  in  ziem- 
lich getreuen  Nachschnitten  enthalten,  die  Ornamentstreifen  fehlen  gänzlich. 

In  seinem  Werke  über  Ornamentstiche  stellt  Lichtwark  die  Annahme 
auf,  dass  W.  Vorstermann  in  Antwerpen  um  1540  Peter  Quentels  Werk  von 
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1527 — 1529  kopiert  und  sein  Titelblatt  um- 
gezeichnet habe,  wobei  Lichtwark  betont, 
dass  dieser  Titel  mit  niederländischen 
Frauen  auch  niederländische  Ornament- 
motive enthält.  Demgegenüber  erscheint 
die  Annahme  begründet,  dass  Vorstermann 
unsere  zweite  Ausgabe  von  1525  vor  1527 
nachahmte  und  Quentel  von  dieser  das 
Titelblatt  kopierte  (V’s  Druckerei  bestand 
nach  Silvestre  von  15 11  — 1542;  dem  Ver- 
fasser ist  unbekannt,  worauf  Palliser  und 
wohl  nach  ihr  auch  Lichtwark  die  V’sche 
Ausgabe  auf  zirka  1540  festsetzen).  In 
„Cocheris,  patrons  de  broderie“,  Paris  1872 
werden  4 französische  Modelbücher  repro- 
duziert, davon  gibt  das  Titelblatt  zu  „Claude 
Nourry,  la  fleur  des  patrons  de  lingerie“, 
Lyon  zirka  1525—1533,  das  Titelblatt  mit 
den  Frauen  in  niederländischer  Tracht 
wieder,  allerdings  sehr  schlecht  geschnitten; 
aber  das  Titelblatt  zu  dem  in  Cocheris 
ebenfalls  wiedergegebenen  „Pierre  de  Ste. 
Lucie,  livre  nouveau  de  lingerie“,  das  Licht- 
wark als  nach  Quentel,  aber  arg  entstellt, 
bezeichnet,  hat  mit  Quentel  nichts  zu  tun, 
sondern  ist  ein  schlechter  Nachschnitt  direkt 
nach  unserem  Originaltitel,  wie  ja  fast  der 
ganze  Inhalt  des  Heftes  unserem  Werke  entnommen  ist.  Es  enthält  in  sehr 
schlechten  Nachschnitten,  die  besonders  bei  den  Ornament-Bordüren  das 
Unvermögen  des  Holzschneiders  kennzeichnen,  auf  insgesamt  46  Seiten, 
38  Seiten  unseres  Originals.  Zählt  man  einschliesslich  des  Titelblattes  die 
Seiten  des  Pierre  de  Ste.  Lucie  bis  mit  der  Schlusseite  mit  1 — 46,  so  sind 
die  Seiten  25  (27  ist  nach  N.  H.  aber  verändert),  28,  30,  32,  34,  46  hier  ohne 
weiteres  Interesse.  Dagegen  sind  die  hier  fehlenden  Seiten  des  N.  H.  ent- 
halten in  Cocheris  I Seite  4;  in  Quentel  auf  Tafel  21,  26,  47,  58,  79  und  in 
Zoppino  auf  Tafel  26  (unten),  32  (unten);  die  beiden  hier  fehlenden  oberen 
Muster  enthalten  ganz  ähnliche  Motive.  Hiernach  kann  man  sich  den  ganzen 
Inhalt  unserer  Ausgabe  von  1525  aus  neuerdings  veröffentlichten,  also  leicht 
zu  erlangenden  Büchern  zusammenstellen.  Cocheris  bemerkt  über  dieses 
Heft  II  in  seiner  Vorrede:  Das  zweite  Titelblatt  sei  von  Pierre  de  Ste.  Lucie 
dem  Nachfolger  von  Claude  Nourry  herausgegeben.  Es  müsse  veröffentlicht 
sein  zwischen  1530  und  1533. 

Der  Titel  mit  den  belgischen  Frauen  kommt  ausser  bei  Quentel  (1527) 
und  Nourry  (1530  -1533)  noch  vor  bei  Paganino,  de  recami,  4 Teile,  Venedig 
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Initiale  aus  „Das  alte  Testament  deutsch“,  Wittenberg  1524 


1527  und  bei  Zoppino,  Esemplario,  Venedig  1530.  Von  italienischen  Muster- 
büchern enthalten  Nachbildungen  unserer  Tafeln  mit  Webereimustern  zum 
Teil  vollständig,  zum  Teil  nur  in  Bruchstücken  davon,  die  dann  durch  andere 
Muster  vervollständigt  sind : 

Zoppino,  Esemplario,  Venedig  1530  20  Tafeln  Weberei,  5 Holbeinstich,  3 Alphabete 
Tagliente,  „ ,,  1531  8 „ 1 „ — 

Vavassore,  ,,  ,,  1531  3 ,,  — ,,  — 

Serena,  Opera  nova  ,,  1564  16  ,,  ,,  1 ,,  — ,, 

Dass  die  späteren  Ausgaben  unseres  Werkes  an  verschiedenen  Orten, 
anscheinend  mit  den  Originalholzstöcken  gedruckt  sind,  darf  nicht  wunder- 
nehmen, da  die  Holzstöcke  öfter  aus  einem  Besitz  in  den  anderen  über- 
gingen. 

Im  vorstehenden  haben  wir  eine  ganze  Anzahl  Nachdrucke  unseres 
Werkes  aufgeführt,  doch  sind  wir  keinem  Musterbuche  begegnet,  welches 
ein  früheres  Druckjahr  trüge  als  das  unsere.  Es  gilt  dies  aber  nicht  allein 
von  Musterbüchern  für  textile  Zwecke  irgend  welcher  Art,  sondern  für  Vor- 
lagewerke allgemein,  also  auch  für  Goldschmiedearbeiten  und  dergleichen. 
Zwar  existiert  bereits  von  1507  von  Albr.  Dürer  eine  Serie  von  sechs  Blatt 
„Knoten“  (geflochtene  Posamente)  und  auch  von  Dan.  Hopfer  erschienen 
früher  Zeichnungen  für  Harnischätzerei  und  Titelblätter  (zum  Beispiel 
Butsch,  Bücherornamentik  Tafel  20  von  1512,  24  von  1516,  Tafel  30  von  1520), 
von  H.  Bur^kmair  wurden  die  Tafeln  zum  Triumphzuge  Kaiser  Maximilians  I. 
1516 — 151g  geschnitten,  das  Wittenberger  Heiligtumsbuch  von  Lukas 
Cranach  erschien  1509  und  das  Heiligtumsbuch  von  Halle  1520.  Alle  diese 
Bücher  dienten  aber  anderen  meist  religiösen  oder  persönlichen  Zwecken 
und  die  genannten  Entwürfe  erschienen  nicht  in  Buchform,  sondern  als 
Flugblätter.  Auch  Lehrbücher  sind  bereits  früher  erschienen,  zum  Beispiel 
der  Viator,  eine  französische  Perspektivlehre  zuerst  1505;  dagegen  erschienen 
Vorlagenwerke  (Kunstbücher)  nicht  früher  als  1525,  also  gleichzeitig  mit 
der  zweiten,  schwerlich  aber  schon  mit  der  ersten  Ausgabe  unseres  Buches. 
Es  ist  hiernach  unser  Modelbuch  als  eines  der  ersten,  wenn  nicht  als  erstes 
aller  Vorlagenwerke  für  kunstgewerbliche  Zwecke  zu  betrachten.  Dass  das 
Heft  sich  einer  regen  Nachfrage  erfreute,  also  einem  vorhandenen  Bedürf- 
nisse entgegenkam,  beweist  die  rasche  Aufeinanderfolge  der  Ausgaben  von 
1525,  1527  und  1529  und  die  dem  Beispiele  gegebene  Nachfolge  durch 
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Erscheinen  anderer  Modelbücher  für  textile  Zwecke  von  etwa  1527  an  in 
Deutschland  und  in  Italien,  in  Frankreich  etwas  später. 

Über  die  Tuch-  und  Leinenweberei,  für  welche  ,,N.  H.“  der  zweiten 
Ausgabe  die  105  neuen  Model  hinzufügte,  sagt  Herzog,  Chronik  von  Zwickau 
I,  Seite  234:  „Um  1540  zählte  man  nur  unter  den  Hausbesitzern  230  Tuch- 
machermeister. Verhältnismässig  zahlreich  waren  in  den  damaligen  Zeiten 
auch  die  Innungen  . . . der  Leinweber,  deren  Blütezeit  in  den  Anfang  des 
XVI.  Jahrhunderts  fällt.“ 

Es  handelt  sich  nun  darum,  Näheres  über  die  Urheber  unseres  Model- 
buches zu  erfahren.  Aus  dem  Buche  selbst  ersehen  wir,  dass  es  in  Zwickau, 
und  zwar  von  Georg  Gastei  gedruckt  wurde.  Über  die  Zwickauer  Druckerei 
wird  ausführlich  berichtet  in:  ,,E.  Fabian,  die  Einführung  des  Buchdrucks 
in  Zwickau  1523“  (Mitt.  des.  Altert.  Ver.  f.  Zwickau  189g)  mit  einem  Ver- 
zeichnis der  Zwickauer  Drucker.  Wir  entnehmen  diesem  ausserordentlich 
interessanten  Artikel  und  seinen  Anlagen  nachstehende  Notizen:  1523  machte 
ein  Bürger  von  Augsburg,  der  Buchdrucker  Hans  Schönsberger,  Sohn  des 
berühmten  H.  Sch.,  dem  Rate  zu  Zwickau  das  Anerbieten,  eine  Buchdruckerei 
anzulegen.  Am  25.  Juni  1523  wird  daraufhin  ein  Vertrag  geschlossen  wegen 
Begründung  einer  „Buch-,  Zwillich-,  Leynwandt-,  Wullener  Tücher-  und 
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Seydengewandt-Druckereyen,  dazu  ayn  Papir  Mulhe“,  worin  der  Rat  dem 
H.  Sch.  ein  Privileg  auf  20  Jahre  von  Mich.  1523  an  erteilt. 

H.  Sch.  erscheint  zuerst  1520  in  den  Akten  des  Zwickauer  Ratsarchivs. 
Nach  vorhandenen  Handschriften  hat  man  bereits  am  15.  Mai  1523  an- 
gefangen zu  drucken.  Die  neue  Druckerei  entwickelte  im  ersten  Jahre  eine 
erstaunliche  Tätigkeit  (Panzer  erwähnt  aus  1523  zirka  20  Schriften).  An 
ihrer  Spitze  stand  Jörg  Gastei,  er  nennt  sich  um  diese  Zeit  ,,deß  Schöns- 
berger  Diener  von  Augsburg“.  Finanzielle  Schwierigkeiten  veranlassten  Sch. 
schon  Ende  1523  mit  Georg  Lurtz,  genannt  Steirer,  einem  Papierhändler 
aus  Leipzig,  einen  Genossenschaftsvertrag  auf  sechs  Jahre  abzuschliessen. 
Am  31.  Dezember  1524  übernahm  Lurtz  das  ganze  Geschäft.  Zur  Leitung 
der  Druckerei  berief  er  wieder  den  bewährten  Jörg  Gastei.  Dieser  nennt  sich 
in  den  Drucken  vom  20.  Februar  1525  an  „des  jungen  Jörgen  Lurtz’schen 
Diener“.  Bereits  vom  30.  Mai  1525  an  tritt  Sch.  wieder  in  alle  früheren 
Rechte  ein.  Gastei  gab  um  jene  Zeit  seine  Stellung  als  Geschäftsführer  der 
Druckerei  auf.  Dafür  erscheint  vom  Jahre  1526  ab  Gabriel  Kantz  als  Drucker 
(in  Sch.’s  Diensten).  Noch  vor  dem  16.  Februar  1527  tritt  Sch. ’s  Schwieger- 
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sohn  Erhärt  Erndinger  als  Verwalter  der  Druckerei  auf.  Nach  dem  2.  Sep- 
tember 1527  war  Kantz  Inhaber  der  Druckerei.  Etwa  September  1527 
gelobte  Wolf,  des  Sch. ’s  Diener,  dem  Rate  genaue  Rechnung  über  die 
Druckerei  abzulegen.  Wolf  ist  der  nachmalige  Besitzer  der  Zwickauer 
Druckerei  und  Begründer  der  ersten  Druckerei  in  Freiberg,  Wolf  Meyerpeck. 
Am  5.  September  152g  starb  Kantz  und  seine  Witwe  heiratete  den  Wolf 
Meyerpeck,  in  dessen  Händen  die  Druckerei  bis  1550  blieb,  später  setzte  er 
seine  Tätigkeit  in  Freiberg  fort.  Gastei  war  nach  seinem  Ausscheiden  als 
„Duchertrucker“  und  Tapetenfabrikant  tätig.  1540  taucht  er  als  ansässiger 
Bürger  in  Glauchau  auf  und  im  folgenden  Jahre  wurde  er  als  ,,Jorg  Gastei 
aus  Glauchau,  der  die  Tapeten  auf  Leinwand  abdruckt“  um  seiner  Kunst 
willen  ohne  Zahlung  eines  Bürgerrechtsgeldes  in  Leipzig  als  Bürger  auf- 
genommen. 

Aus  vorstehendem  ergibt  sich,  dass  Gastei  die  ursprüngliche  Ausgabe 
von  Anfang  1525  für  H.  Schönsberger  gedruckt  hat  und  die  zweite  Ausgabe 
(Dresdener  Exemplar)  1525  für  Georg  Lurtz;  die  dritte  von  1527  hat  nicht 
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mehr  Gastei  gedruckt,  sondern  sein  Nachfolger  Erhärt  Erndinger  oder  Wolf 
Meyerpeck.  Drucker  und  Druckort  der  Ausgabe  von  1529  sind  zur  Zeit  noch 
unbekannt. 

Durch  das  Dresdener  Exemplar  haben  wir  den  Druckort,  die  Drucker, 
die  Druckjahre  und  wohl  auch  den  Herausgeber  kennen  gelernt,  es  bleibt  uns 
noch  übrig  nach  dem  Zeichner  und  Holzschneider  Umschau  zu  halten...  Es 
kommen  hierbei  nur  das  Titelblatt  und  die  acht  Ornament-Bordüren  in 
Betracht,  da  die  Muster  für  Holbeinstich  sowohl  als  die  für  Weberei  nur 
als  allgemein  im  Gebrauch  gewesen  zu  betrachten  sind.  Die  Annahme,  der 
N.  H.  des  Titels  sei  der  Zeichner,  kann  man  ohne  weiteres  fallen  lassen. 
Die  Anordnung  der  Buchstaben  macht  nicht  den  Eindruck  eines  Künstler- 
monogrammes. Wie  bereits  erwähnt,  halten  wir  den  Pastor  N(icolaus) 
H(ausmann)  für  den  Herausgeber.  Der  Umstand,  dass  Schönsberger  sowohl 
als  Gastei  aus  Augsburg  stammten,  Hess  ursprünglich  der  Annahme  Raum 
geben,  dass  der  Zeichner  dort  zu  suchen  sei,  umsomehr  als  eine  grosse 
Verwandtschaft  unserer  Ornamente  mit  den  Festwagen  in  Maximilian  I. 
Triumphzug  von  Hans  Burgkmair  vorhanden  ist  und  somit  letzterer  oder 
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ein  seiner  Schule  angehöriger  Künstler  der 
Urheber  sein  konnte.  Jedenfalls  aber  kann 
eine  Beeinflussung  durch  dieses  bedeutende 
Kunstwerk,  welches  1519  erschien,  statt- 
gefunden haben.  Näherliegend  aber  erschien 
es,  den  Künstler  in  der  Nähe  Zwickaus  zu 
suchen,  zum  Beispiel  in  Wittenberg.  Und  die 
Titelblätter  der  in  Wittenberg  gedruckten  Re- 
formationsschriften haben  zum  Teil  eine  grosse 
V erwandtschaft  mit  Augsburger  Ornamenten. 
Die  auf  Seite  519  und  520  wiedergegebenen 
Bibel-Illustrationen,  die  sich  in  der  Ornament- 
stich-Sammlung der  Dresdener  Kunstge- 
werbe-Bibliothek befinden,  schienen  dem  Ver- 
fasser die  Lösung  zu  bieten.  Es  sind  dies  zwei 
Illustrationen  aus  „Biblia,  das  ist:  die  gantze 
heilige  Schrifft:  deudsch.  Gedruckt  durch 
Hans  Lufft  1560“.  Fol.  Sie  erscheinen  dort 
auf  Seite  268  und  286.  Diese  Bibel  ist  illu- 
striert von  (j  und  ° G ° L ° (Gottfried  Leigel). 
Die  dargestellten  Thronsessel  zeigen  Rück- 
lehnen, welche  den  Festwagen  in  Burgkmairs  Triumphzug  ähneln;  die 
Details  schliessen  sich  jedoch  weitaus  enger  an  unsere  Ornamentfriese  an, 
so  zum  Beispiel  durch  die  Ausbildung  der  Akanthuszacken  mit  runden  Aus- 
schnitten am  oberen  Ende,  einzelnstehende  Blätter  an  langen  Stielen  in 
eigenartiger  Durchbildung,  Gruppen  von  Rankenendungen  und  vor  allem 
die  Voluten  am  oberen  Ende  der  Lehnen.  Hierzu  tritt  der  starre  Aus- 
druck des  Auges  des 
Königs,  der  durch  die 
eigenartige  Anordnung 
der  Pupille  bewirkt  wird 
und  mit  dem  Ausdrucke 
der  Meermenschen  auf 
Seite  516  verwandt  ist. 

Auch  G.  L.’s  Wolken- 
bildungen gleichen  den- 
jenigen in  dem  Begleit- 
bande der  Ornamente. 

Nach  dem  Charakter  der 
Ornamente  könnte  also 
G.  Leigel  als  Zeichner 
angenommen  werden, 
wenn  die  Lebensver- 
hältnisse des  Künstlers 
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diese  Annahme  als  wahrschein- 
lich erscheinen  lassen.  G.  L.  tritt 
in  Wittenberger  Drucken  bereits 
in  dem  neuen  und  alten  Testament 
von  1523  mit  signierten  Illustra- 
tionen auf.  Diese  werden  zum 
Teile  wieder  benützt,  so  zum 
Beispiel  noch  in  den  Bibeln  von 
1550,  I55I  und  1560,  und  zwar 
treten  auch  hierbei  die  Mono- 
gramme (j  sowie  ° G ° L ° durch- 
einander auf,  häufig  kommt  auch 
H3  vor.  Namentlich  in  solchen 
Illustrationen,  welche  eine  gross- 
gezeichnete Hauptfigur  bieten, 
zeigen  die  Gesichter  immer 
den  wuchtigen  Ausdruck,  der 
unseren  Abbildungen  eignet. 

Übrigens  erscheinen  in  den 
bezeichneten  Bibeln  etc.  die- 
selben Illustrationen  bald  mit, 
bald  ohne  Monogramm.  In,, Biblia, 
dat  ys  de  gantze  hillige Schrifft  etc. 

Magdeborch,  Mich.  Lotter  1536“ 
kommt  unsere  Illustration  Seite 
520  mit  & signiert  vor.  Abbil- 
dungen auf  Seite  521  zeigen  Initiale  aus  „Das  allte  Testament  Deutzsch. 

Gedruckt  zu  Wittemberg,  Melchior 
Lotter  der  junger.  1524.“  4.  Die  Archi- 
tekturen Leigels  zeigen  meist  ebenso 
wie  unser  Titelblatt  perspektivisch 
nicht  richtig  gezeichnete  Wülste  etc., 
auch  sind  die  Säulen  dekorativ  in  oft 
unmöglicher  Weise  durchgebildet.  In 
„Muther,  Deutsche  Bücherillustration 
der  Gothik  und  Frührenaissance“ 
erscheint  Leigel  zuerst  in  Nummer 
1604:  „Neues  Testament,  gedruckt 
von  Melchior  Lotter  d.  jung,  in 
Wittenberg  1524“,  gr.  8°.  Der  Holz- 
schnitt mit  Matthäus  ist  signiert 
MDXXIII 

ein  Holzschnitt  zur  Apo- 
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G.  L. 

kalypse  trägt  die  Zahl  XXII. 


Nach 
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,, Nagler,  Monogrammisten  III“  Nummer 
93  soll  ör  (Leigel)  ein  Holsteiner  gewesen 
sein  und  wird  zu  den  Schülern  und 
Gehilfen  Cranachs  gezählt.  Ausserdem 
tritt  ein  G.  L.,  ° G ° L ° und  ° G ° L ° 
zeichnender  und  ebenfalls  G.  Leigel 
genannter  Künstler  schon  gegen  1524 
auf.  (j  ist  nicht  als  Formschneider  von 
Profession,  sondern  auch  als  zeichnen- 
der Künstler  zu  betrachten.  Auch  unter 
Nummer  120  sagt  Nagler,  dass  Gottfr. 
Leigel  (dr)  um  1520  seine  Laufbahn  als 
Künstler  begonnen  habe. 

Die  Wucht  und  Bestimmtheit 
unserer  Ornamente,  ihre  breite,  klare 
Durchbildung  erscheint  verwandt  mit 
der  ganzen  Zeichenart  der  von  Nagler 
als  Vater  und  Sohn  betrachteten  beiden 
Künstler.  Beide,  wenn  sie  schon  nicht 
eine  und  dieselbe  Person  sein  sollen, 
müssen  eine  bedeutende  Anlage  für 
Ornamentik  gehabt  haben,  da  in  ihren 
Illustrationen  selbst  die  Bäume,  die 
Details  der  Figuren  (das  Haar),  nament- 
lich aber  das  Gras  eine  ganz  orna- 
mentale Durchbildung  zeigen,  die  unseren  Ornamenten  verwandt  ist,  ja 
vielfach  mit  ihnen  übereinstimmt.  Nagler  sagt  hierüber:  „Es  ist  besonders 
der  landschaftliche  Teil  der  Bilder,  welcher  die  Leistungen  des  G.  L.  vor 
anderen  auszeichnet,  nicht  durch  besondere  Schönheit  und  Wahrheit 
der  Formen  u.  s.  w.,  als  vielmehr  durch  das  Bizarre  und  Verworrene 
derselben.“  Und  dieser  Charakter  ist  sowohl  den  Illustrationen  des  angeb- 
lichen Vaters,  wie  denen  des  Sohnes  eigen,  tritt  auch  auf  den  frühesten 
Proben  augenscheinlich  als  längst  geübt  mit  aller  Bestimmtheit  auf.  Jeden- 
falls muss  der  Künstler  als  ein  hervorragender  Schüler  Cranachs  gelten,  da 
er  bereits  1522  seine  Blätter  signierte  und  es  darf  ihm  schon  der  Entwurf 
unserer  Muster,  von  etwa  1524,  zugetraut  werden.  Geschnitten  wurden  die 
Ornamente,  der  Durchführung  nach,  sicher  von  zwei  Händen. 

Dass  Schönsberger  von  Zwickau  aus  mit  Cranach  in  Wittenberg  in  Ver- 
bindung trat,  lässt  sich  leicht  begreifen,  da  er  von  seinem  Vater  her  den 
Verkehr  mit  Künstlern  wie  Hans  Burgkmair,  Hans  Schäufelein  und  anderen 
gewöhnt  war  und  er  sich  bereits  seit  1520  in  Zwickau  aufhielt.  Das  Dresdener 
Modelbuch  von  1525  ist  hiernach  als  das  älteste  aller  vorhandenen  (sicher 
aber  als  das  älteste  in  weiteren  Kreisen  bekannte)  Modelbuch  anzusehen  und 
die  hieraus  bekannt  gewordene  Original-Ausgabe  vom  Anfang  1525  ist,  wenn 
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nicht  das  erste,  so 
doch  eines  der 
ersten  aller  eigent- 
lichen Vorlagen- 
werke, das  heisst 
die  älteste 
Sammlung  von 
Entwürfen  für 
kunstgewerbliche 
Zwecke,  welche 
in  Buchform,  also 
mit  einem  be- 
stimmten Titel, 
erschienen  ist. 

Als  Zeichner  der 
Muster  kann  an- 
genommen werden  der  Monogrammist  (jf,  G(ottfried)  L(eigel),  ein  Gehilfe 
Lukas  Cranachs  in  Wittenberg,  der  von  1523  an  signierte  Illustrationen  zu 
Bibeln  u.  s.  w.  fertigte.  Als  Ursprungsort  dieses  Vorlagenwerks  ist  also 
bezüglich  der  Entwürfe  Wittenberg  anzusehen,  das  in  reger  Verbindung  mit 
Zwickau  stand,  und  für  den  Druck  der  ersten  drei  Ausgaben  ist  Zwickau 
nachgewiesen.  Hiernach  ist  das  Buch  ein  bahnbrechendes  Erzeugnis  des 
Kunstfleisses  im  Kurfürstentum  Sachsen  aus  dem  Anfänge  des  XVI.  Jahr- 
hunderts. 
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ERSTE  KÄRNTNERISCHE  KUNSTGEWERB- 
LICHE AUSSTELLUNG  IN  KLAGENFURT  1903. 

S war  gewiss  ein  gewagter  Schritt  einer  kamerad- 
schaftlichen Vereinigung  von  Kärntner  Kunst- 
jüngern und  Kunsthandwerkern,  ihrer  schönen 
Heimat  Proben  der  erlangten  Leistungsfähigkeit 
im  Wege  einer  Ausstellung  vorzuführen,  welche 
die  Tendenz  hatte,  modernes  Empfinden  und 
Schaffen  zum  Ausdrucke  zu  bringen  und  dadurch 
reformierend  auf  die  allgemeine  Geschmacks- 
richtung und  anregend  auf  die  gewerbliche  Pro- 
duktion des  Landes  einzu wirken;  gewagt  einmal 
deshalb,  weil  bei  dem  Versuche  eines  Vorstosses 
im  Sinne  der  neueren  Bestrebungen  auf  kunstgewerblichem  Gebiete  vor 
allem  der  Kampf  mit  den  bestehenden  konservativen  Anschauungen 
der  Bevölkerung  aufgenommen  werden  musste,  gewagt  auch  aus  dem 
Grunde,  weil  die  Mehrzahl  der  Aussteller  bei  dieser  Gelegenheit  den  ersten 
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selbständigen  Schritt  ins  Leben  zu  tun  hatte,  gewagt  endlich  auch  mit 
Rücksicht  auf  das  finanzielle  Risiko  der  Veranstaltung,  das  auf  die  eigenen 
Schultern  zu  übernehmen  für  eine  geringe  Anzahl  von  Kunstjüngern,  die 
gewöhnlich  nicht  auf  Rosen  gebettet  sind,  immerhin  eine  recht  ernste  Sache 
darstellte. 

Mit  Befriedigung  kann  konstatiert  werden,  dass  das  mit  jugendlicher 
Begeisterung  inszenierte  und  durchgeführte  Wagnis  nach  jeder  Richtung 
hin  geglückt  ist  und  schon  beispielgebend  gewirkt  hat;  alle  Befürchtungen 

erwiesen  sich  als  unbegründet,  die  Ausstellung,  die 
durch  ein  hübsches  Plakat  angekündigt  wurde,  hat 
ihren  Zweck  in  jeder  Weise  erfüllt. 

Anfänglich  mit  Skepsis  aufgenommen,  fand  das 
Projekt  bei  den  massgebenden  Faktoren  in  kurzer 
Zeit  Zustimmung  und  allseitige  Förderung;  finan- 
zielle und  anderweitige  Unterstützung  wurde 
demselben  durch  die  Unterrichtsverwaltung,  den 
Kärntner  Landesausschuss,  den  kärntnerischen  In- 
dustrie- und  Gewerbeverein,  die  Kärntner  Handels- 
und Gewerbekammer,  die  Sparkassen  in  Klagenfurt, 
Villach,  Wolfsberg,  Friesach  und  Völkermarkt 
zuteil.  Sehr  viel  hat  zum  Gelingen  des  Unter- 
nehmens auch  der  Umstand  beigetragen,  dass  sich 
mehrere  Gewerbetreibende  Kärntens  bereit  finden 


Hessen,  Objekte  nach  Entwürfen  der  Vereinigung 
auszuführen,  wodurch  die  Ausstellung  wesentlich 
bereichert  wurde  und  ausserdem  die  direkte  Ein- 


wirkung auf  das  gewerbliche  Leben  von  vorne- 
herein  gegeben  war. 

Für  die  Ausstellung  stand  der  altehrwürdige 
Wappensaal  des  Landhauses  zur  Verfügung,  der 
durch  eine  gefällige  und  sinnreiche  Raumgestaltung 
in  eine  Reihe  grösserer  und  kleinerer  Kompartimente 
umgewandelt  wurde,  welche  in  hübscher,  dezenter 
Anordnung  die  Ausstellungsobjekte  (Interieurs, 
Gemälde,  Zeichnungen,  Terrakotten,  Fayencen, 
Holzschnitzereien,  Juwelierarbeiten,  Stein- 
und  Kunststeinarbeiten,  Gipse,  Intarsien, 
Plaketten  etc.)  enthielten. 

Unter  dem  Gesichtspunkte  betrachtet, 
dass  der  grossen  Mehrzahl  nach  nur 

Kunstgewerbliche  Ausstellung  Klagenfurt  1903,  . _ 

Beleuchtungskörper  von  f.  Gomik  Erstlingswerke  aufstrebender  Talente  Vor- 

lagen, an  welche  einen  strengen  Masstab 
anzulegen  verfehlt  wäre,  können  die  gebotenen  Leistungen,  von  denen 
eine  kleine  Anzahl  in  den  dieser  Abhandlung  beigegebenen  Illustrationen 
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veranschaulicht  ist,  im  allgemeinen  als  recht  anerkennenswert  bezeichnet 
werden  und  als  erfreulicher  Beweis  dafür  gelten,  dass  die  von  der  Unter- 
richtsverwaltung eingeführten  neueren  Methoden  im  Zeichen-,  Mal-  und 
Modellierunterrichte,  welche  die  systematische  Schulung  zum  eigenen 
Erfassen  und  Schaffen  in  sich  begreifen,  bis  jetzt  schon  sehr  gute  Resultate 
zutage  gefördert  haben.  Der  Beifall,  den  die  Ausstellung  im  Lande 
errungen  hat,  ist  aber  auch  darauf  zurückzuführen,  dass  die  Veranstalter 
angesichts  der  eingangs  erwähnten  Befürchtungen  bei  Schaffung  und 
Auswahl  der  zur  Schau  gebrachten  Erzeugnisse  mit 
weiser  Mässigung  zu  Werke  gegangen  sind  und 
allzukühne  Konzeptionen  vermieden  haben,  wodurch 
sie  auch  die  Sympathien  jener  Kreise  fanden,  die 
mehr  oder  minder  Anhänger  der  älteren  Traditionen 
auf  kunstgewerblichem  Gebiete  sind. 

Die  erste  Stelle  gebührt  zweifellos  den  Arbeiten 
auf  dem  Gebiete  der  Plastik,  die  in  grosser  Zahl  und 
in  vorzüglicher  Qualität  vorhanden  waren  und  Zeugnis 
für  das  angeborne  Geschick  der  Kärntner  für  plastische 
Kunst  ablegten;  einzelne  Leistungen  bekunden  un- 
gewöhnliche Veranlagung  und  berechtigen  zu  schönen 
Hoffnungen.  Sehr  gefällig  und  wirkungsvoll  präsen- 
tierten sich  die  Interieurs,  die  mit  bemerkenswertem 
Geschmacke  und  trefflicher  Beherrschung  des  Mate- 
riales konzipiert  sind;  speziell  hervorzuheben  ist  ein 
Intarsia-Fries  (Im  Paradies),  sowie  ein  Kamin  aus 
Kunststein.  Eine  Reihe  überraschend  guter  Arbeiten 
fand  sich  auch  unter  den  ausgestellt  gewesenen 
Zeichnungen  und  Malereien;  auch  hier  lagen  zahlreiche 
Talentproben  vor,  die  alle  Anerkennung  verdienen. 

Zu  erwähnen  sind  ferner  hübsche  Juwelier-, 

Hafner-  und  Korbflechtarbeiten,  die  in  Anlage  und 
Durchführung  sehr  befriedigten;  dann  ist  noch  beson- 
ders zu  betonen,  dass  jene  Kärntner  Gewerbetreiben- 
den, welche  die  Ausführung  von  Entwürfen  der  Ver- 
anstalter der  Ausstellung  übernahmen,  ihre  gewiss 
nicht  leichte  Aufgabe  mit  Glück  und  Geschick  gelöst 
haben. 

Zum  Schlüsse  sei  noch  bemerkt,  dass  die  Mehr- 
zahl der  Aussteller  aus  den  gewerblichen  Lehranstalten 
des  Landes  Kärnten,  insbesondere  aus  der  Fachschule  Kunstgewerbhche  Ausstellung 

Klagenfurt  1903,  Beleuchtungs- 

in  Villach  hervorgegangen  ist,  und  dass  dieselben  ihre  körper  von  F.  Gornik 
künstlerische  Weiterbildung  teils  an  der  Kunstgewerbe- 
schule des  österreichischen  Museums,  teils  an  der  Akademie  der  bildenden 
Künste  in  Wien  gefunden  haben,  beziehungsweise  noch  finden. 
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AUS  DEM  WIENER  KUNSTLEBEN  S*  VON 
LUDWIG  HEVESI-WIEN  b» 

Künstlerhaus.  Eine  ansehnliche  „Studien-  und  Herbstausstellung“  ist  das 
erste  Lebenszeichen  der  Saison.  In-  und  Ausland  haben  dazu  tüchtig  beigesteuert. 
Und  auch  ein  gesellschaftliches  Sonderinteresse  ist  vorhanden,  da  zwei  Maler  der  euro- 
päischen Haute-Volee  ganze  Kollektionen  ihrer  vornehmen  Bildnisse  zur  Ansicht  bringen. 
Es  sind  dies  Josef  Koppay  in  Wien  und  unser  Landsmann  Emil  Fuchs  in  London.  Koppay, 
der  zuerst  durch  ein  grosses  Porträt  der  Kaiserin  von  Russland  allgemein  bekannt 
geworden,  ist,  wie  Läszlö,  auf  den  Spuren  Lenbachs  und  der  englischen  Porträt-Trias 
Gainsborough-Romney-Lawrence  zu  sich  selbst  gelangt.  Sein  Hauptzug  ist  ein  unaus- 
rottbarer Schick,  der  sich  mitunter  mehr  äusserlich  betätigt,  in  den  besseren  Bildern 
aber  zu  malerischer  Qualität  wird.  Man  sehe  die  anmutigen  Porträts  der  Erzherzoginnen 
Marie  Valerie  und  Elisabeth,  der  Fürstin  Lubomirska  und  die  Kinderporträts,  für  deren 
Kindlichkeit  der  Künstler  einen  eigenen  Sinn  hat.  Seinen  eleganten  Eigenschaften  nach 
zunächst  Frauen-  oder  vielmehr  Damenmaler,  weiss  er  sich  übrigens  jetzt  auch  schon 
männlich  zusammenzuraffen  und  ein  Beweis  solcher  kräftiger  Konzentration  ist  das 
charakteristische  Profil-Sitzbild  in  halber  Figur  des  Erzherzogs  Franz  Ferdinand,  das,  in 
ein  grau  gehaltenes  Oval  hineinarrangiert,  durch  den  Gegensatz  der  Lebensfarbe  glücklich 
wirkt.  Emil  Fuchs  hat  uns  vor  etwa  sechs  Jahren  als  Bildhauer  verlassen  und  erscheint 
als  Maler  wieder.  Wenigstens  bilden  die  grossen  gemalten  Porträts  das  Gros  seiner 
Ausstellung.  Obenan  steht  ein  imposantes  Kniestück  König  Eduards  VII.  in  der  Uniform 
seines  preussischen  Dragonerregiments,  das  etwas  hart  geblieben  ist.  Das  Sitzbild  unseres 
Botschafters  Grafen  Deym,  in  goldgestickter  Diplomaten-Tenue,  ist  weitaus  dekorativer, 
desgleichen  ein  Damenporträt  in  schwarzem  Samt  und  eine  Farbenskizze:  Gräfin  Deym 
in  ihrem  Salon.  Auffallend  ist  bei  Fuchs  eine  Neigung,  den  Gesichtern  etwas  Wächsernes 
zu  verleihen.  In  dieser  Hinsicht  gehen  zwei  Herrenköpfe  (Direktor  Glaser  und  Val.  Davis) 
bis  zur  panoptischen  Augentäuschung.  Im  allgemeinen  ist  der  Kampf  um  die  malerische 
Technik  bei  ihm  noch  nicht  überwunden.  Auch  seine  Plastik  hat  jetzt  ihren  eigenen  Zug, 
der  gewiss  als  britisch  anzusprechen  ist.  Man  glaubt  die  Büsten  eines  Canova-Nachfolgers 
zu  sehen.  Alles  malerische  Element  ist  verbannt,  die  Form  mit  einer  stilisierten  Trockenheit 
gegeben.  Selbst  die  lyrische  Erscheinung  Paderewskis  ist  in  dieser  Weise  stearinisiert, 
wie  man  sich  ausdrücken  möchte.  Als  Gegensatz  dazu  sehe  man  die  leidenschaftlich- 
malerische  Frauenbüste:  „Der  Griff  des  Todes“,  die  noch  in  Italien  entstanden  sein  dürfte. 
Ganz  empiremässig  ist  auch  das  nackte  Baby  „Marquis  of  Blandford“,  das  Söhnlein  des 
Herzogs  von  Marlborough  und  der  Miss  Vanderbilt;  es  erinnert  an  die  summarisch  gegebene 
Anmut  der  Modelle  für  die  „Kindln“  unserer  einstigen  Wiener  Porzellanmanufaktur. 
Ein  bedeutender  Ausländer  ist  der  belgische  Maler  Henry  Luyten,  dessen  grosse  Bilder 
einen  der  Hauptsäle  füllen.  Er  steht  ungefähr  zwischen  Israels  und  Courtens,  hat  aber 
seinen  eigenen  Charakter  von  Sozialmalerei.  Ein  breiter  düsterer  Kolorismus  herrscht  vor; 
Sonne  ist  bei  ihm  selten,  obgleich  er  sie  hat,  wie  das  grosse  Bild:  „Ziegelarbeiterinnen“ 
zeigt.  Das  Hauptstück  der  Kollektion  ist  ein  ungeheures  Dreibild:  „Der  Streik.“  Die 
mittlere  Szene  stellt  eine  Arbeiterversammlung  in  geschlossenem  Raume  vor,  auf 
schmutzige  Blusen  gestimmt,  hart  von  Geberde,  real  bis  aufs  Messer,  aber  ohne  eigent- 
lichen malerischen  Wert.  Die  Seitenstücke  haben  mehr  Stimmung;  die  der  Trostlosigkeit. 
Die  jungen  Leute  von  Wien  sind  in  der  Ausstellung  durch  den  sogenannten  „Jungbund“ 
vertreten,  der  sich  ein  gustiöses  weisses  Kabinett  eingerichtet  hat.  Es  sind  da  einige 
hübsche  Talente:  die  Schneemaler  Friedrich  Beck,  Ad.  Gross,  Otto  Barth,  der  Plastiker 
Karl  Philipp,  die  Porträtmaler  J.  Hendel,  W.  Wodnansky,  der  Graphiker  Comploj.  Ein 
tüchtiges  Bild  von  ruhiger  Freilichtstimmung  ist  der  „Passübergang“  von  Gustav  Jahn. 
Eine  Studiensammlung  aus  Taormina  hat  Jehudo  Epstein  ausgestellt,  nicht  ohne  etwas 
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von  der  dortigen  Sonne, 
aber  doch  eigentlich  nicht, 
was  man  von  ihm  erhofft 
hat.  Begabte  Stimmungs- 
maler sind  noch  die  jungen 
Leute  Nikolaus  Schatten- 
stein und  Eichhorn.  Frau 
Henriette  Mankiewicz,  die 
wohlbekannte  Stickkünst- 
lerin, erregt  wieder  Er- 
staunen durch  ihr  grosses 
gesticktes  Panneau:  „Pfau 
im  Mondenschein“. 


Tischzeug  „Sudetia“,  nach  dem  Entwürfe  von  Bertold  Franke  in  Wien 
ausgeführt  von  Norbert  Langer  & Söhne  in  Deutsch-Liebau 


Sezession.  Die  erste 

Ausstellung  der  Sezes- 
sion bringt  nichts  Gerin- 
geres als  ein  Gesamtbild 
des  Schaffens  von  Gustav 
Klimt  seit  dem  Bestände 
der  Vereinigung.  Die  Stel- 
lung Klimts  in  der  Wiener 
Malerei  erinnert,  rein  male- 
risch genommen,  an  die 
Hans  Makarts.  Wie  dieser 
von  Freund  und  Feind  um- 
kämpft, selber  aber  dem 
Kampfe  als  grosser  Naiver 

zusehend,  nichts  kennend  als  seine  Vision,  hat  er,  der  erste  seit  Makart,  das  ganze 
Publikum  zum  heftigsten  Interesse  für  gemalte  Dinge  aufgerüttelt.  Sein  grosses  Novum 
ist  diesmal  die  „Jurisprudenz“,  die  der  „Philosophie“  und  „Medizin“  gegenüber  (in  einem 
von  Moser  eingerichteten  Saale)  hängt.  Auch  dieses  Bild  ist  vor  allem  ein  eigenartiger 
dekorativer  Farbenfleck,  in  dem  Schwarz  und  Gold,  nach  dem  Grün  und  Rot  der  beiden 
ersten  Bilder,  die  Hauptrolle  spielen.  Dabei  aber  gliedert  sich  die  Szene  monumentaler, 
durch  grosszügige  Gruppierung  und  umfassenden  Linienzug,  namentlich  aber  durch  stärkere 
Betonung  des  Stils.  Im  unteren  Teile  des  Bildes  sieht  man  den  greisen  nackten  Sünder, 
von  drei  schauerlichen  Gramweibern  umlagert,  Leib  an  Leib  mit  einem  Ungetümen 
Polypen  (dem  Gewissen)  ringen.  Ein  weiter  schwarzer  Schleier  umzieht  diese  fluchgeweihte 
Gruppe.  Über  ihr  erscheint  eine  glanzvolle  Dreiheit:  Gerechtigkeit,  zwischen  Gesetz  und 
Wahrheit,  in  Gold  und  Purpur  sich  von  dem  alten  Gemäuer  des  Gerichtshauses  abhebend. 
Typen  von  Richtern  tauchen  da  und  dort  auf,  die  Phantastik  des  Vorganges  wurzelt  in 
realem  Boden.  Überhaupt  ist  es  ja  ein  Charakterzug  der  Klimt’schen  Phantasie,  dass  sie 
den  vollen  Augenschein  der  Natur  auf  ihre  Flüge  mitnimmt.  Man  braucht  nur  die  Kabinette 
voll  Studienblätter  in  dieser  Ausstellung  zu  sehen,  um  es  zu  erkennen.  Selbst  was  in 
seinen  Bildern  wie  sogenannte  „Ausgeburt“  aussieht,  ist  emsig  und  scharf  in  der  Natur 
studiert  und  zehnmal  um-  und  umgedreht,  bis  es  als  bildmässige  Form  einverleibt  wird. 
In  stilistischer  Hinsicht  steht  Klimt  keineswegs  allein.  Durch  die  ganze  europäische  Malerei 
geht  seit  Jahren  eine  strenge  Strömung  der  Reaktion  gegen  alles  Süsse  und  dem  Publikum 
als  „schön“  Anerzogene.  Die  Aubrey  Beardsley,  Toorop,  Minne,  Mackenzie,  Edvard 
Munch,  Klimt  sind  Blut-  und  Nervenverwandte,  denen  die  schöne  Schablone  so  unerträg- 
lich geworden,  dass  sie  sich  in  das  Gegenteil  stürzen  und  Rettung  beim  Hässlichen  suchen. 
Ihnen  ist  es  nicht  „hässlich“,  wie  dem  Naturforscher  nichts  hässlich  ist,  sondern  einfach 
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des  Gegenteil,  das,, Andere“, 
vor  allem  das  Nichtgestrige, 
das  nicht  auf  der  ewigen 
Werkelwalze  Abgeleierte. 
Bei  einem  grossen  Teile  des 
Publikums  dringen  sie  damit 
nicht  durch,  aber  sie  über- 
lassen ihren  Fall  ruhig  der 
Zukunft.  Die  sonderbare 
W eit  voll  Spuk  und  Deutsam- 
keit,  die  sie  aufgebaut  haben, 
wird  nie  wieder  versinken, 
sie  ist  eine  jener  Zauber- 
inseln, die  mitten  in  unserer 
polytechnischen  Welt,  zwi- 
schen drei  Eisenbahn-  und 
vier  Dampfschiffstationen, 
plötzlich  auftauchen  und 
sind,  weil  sie  sind.  Wer 
will,  bei  der  proteischen 
Vielgestaltigkeit  des  mo- 
dernen Geistes,  dieser  oder 
jener  seiner  Gestalten  die 
Berechtigung  absprechen? 
In  dieser  Stimmungssphäre 
bewegt  sich  auch  ein  kleines, 
gruseliges  Phantasiestück: 
„Aus  demReich  des  Todes“, 
zu  dem  der  Seziersaal  den  Stoff  geliefert  hat.  Es  ist  ein  Versuch,  wie  manches  andere  Bild 
auch,  selbst  unter  den  Landschaften,  zum  Beispiel  der  früchtebeladene  Birnbaum,  oder 
die  „goldenen  Äpfel“.  Es  sind  die  Fühler,  die  der  Künstler  ausstreckt  in  die  Welt  des 
Sichtbaren,  nach  Zielen,  die  ihm  noch  unsicher  vorschweben.  Mehrere  neue  Landschaften 
und  weibliche  Porträts  Klimts  finden  auch  bei  Gegnern  vielen  Anklang.  So  stark  der  Zug 
von  Unverkennbarkeit  ist,  der  durch  alle  seine  Arbeiten  geht  und  sie  so  persönlich  macht, 
ist  doch  die  Mannigfaltigkeit  innerhalb  seines  Schaffens  gross.  Auch  in  seinen  Bildnissen, 
die  scheinbar  mit  so  gleichartigen  Elementen  wirken,  tauchen  immer  neue  malerische 
Probleme  auf.  Jedes  hat  in  Wurf  und  Tonart,  in  Charakter  und  Stimmung  eine  Besonder- 
heit für  sich.  Eine  junge  blonde  Dame  in  Weiss,  mit  vier  hell  lila  Seidenbändern  vorne 
die  Figur  entlang,  ist  diesmal  das  vielbewunderte  Porträt. 

HAGENBUND.  In  den  gemütlichen  Räumen  des  Hagenbundes  ist  eine  neue 
hübsche  Ausstellung  eröffnet.  Ihre  Verwandtschaft  mit  den  früheren  verleugnet  sie 
nicht,  da  es  doch  immer  die  nämlichen  Kräfte  sind,  die  sich  an  den  nämlichen  Aufgaben 
messen.  Es  wäre  auch  vielleicht  schon  an  der  Zeit,  an  Aufmischung  zu  denken,  durch 
Herbeiziehung  anderer  Elemente,  da  das  Publikum,  wie  es  schon  ist,  eine  so  kleine  Gesell- 
schaft bald  auswendig  weiss.  Glücklicherweise  sind  einige  experimentell  gesinnte  Mit- 
glieder vorhanden,  die  sich  gern  an  Neuerem  versuchen.  So  fast  alljährlich  Ludwig 
Ferdinand  Graf,  der  neben  verschiedenen  Porträts  einen  neuartigen  Gollinger  Wasserfall 
bringt.  Diese  ernste  und  intensive  Arbeit  ist  aller  Anerkennung  wert.  Es  ist  darin  eine 
starke  Fähigkeit  zu  stilisieren.  Der  ganze  Wasserfall  ist  a,uf  seine  Haupttypen  zurück- 
geführt, auf  die  stehende  Wassersäule,  den  zerstiebenden  Wasserschleier  und  das  unten 
auseinanderrinnende  Wassergetümpel.  Zur  Feststellung  dieser  Phänomene  bedarf  es  einer 


Tischzeug  „Karnevalsklänge“,  Entwurf  der  Bordüre  von  Paul  Thoma  in 
Asch,  der  Mitte  von  Alois  Bohla  in  Deutsch-Liebau,  ausgeführt  von 
Norbert  Langer  & Söhne  in  Deutsch-Liebau 
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Tischzeug  von  Norbert  langer  & söhne,  wir  bringen  in 

diesem  Hefte  drei  Entwürfe  für  Leinendamaste,  die  bei  einem  von  der  Firma  Norbert 
Langer  & Söhne  in  Deutsch-Liebau  ausgeschriebenen  Wettbewerbe  mit  Preisen  ausge- 
zeichnet wurden.  Die  zum  Wettbewerbe  eingereichten  Arbeiten  waren  im  letzten  Früh- 
jahre im  Österreichischen  Museum  vereinigt,  wo  auch  das  Preisgericht  zusammentrat. 

Vor  wenigen  Jahren  mussten  wir  noch  gelegentlich  einer  Reihe  verschiedenartiger 
Wettbewerbe,  die  mit  den  Mitteln  des  Hoftiteltaxenfonds  veranstaltet  wurden,  mit 
Bedauern  feststellen,  dass  die  Arbeiten  für  Leinendamaste  zu  den  wenigst  gelungenen 
gehörten,  ja  geradezu  unzulänglich  waren. 

Eine  bessere  Arbeit,  die  auch  von  der  genannten  Firma  und  nach  einem  Entwürfe 
eines  gleichfalls  diesmal  siegreichen  Künstlers  ausgeführt  wurden,  konnten  wir  dann  auf 


namhaften  Kraft  der  Ab- 
straktion und  Synthese.  Da- 
bei aber  darf  das  malerische 
Moment  nicht  leiden,  die 
Sache  muss  vor  allem 
Farbenschauspiel  bleiben. 

Böcklin  hat  in  dieser  Rich- 
tung ja  die  Bahn  gebrochen. 

Neben  Graf  macht  sich 
immer  mehr  Hans  Ranzoni 
geltend,  dessen  mehr  oder 
weniger  stilisierte  Land- 
schaften (Buchweizenfeld, 

Krautfeld  mit  rotem  Mohn 
u.  s.  w.)  in  Linie  und  Farbe 
modernen  Geist  atmen.  Ger- 
mela,  Ameseder,  Kaspari- 
des,  Suppantschitsch,  Luntz 
(eine  besonders  feine,, Nacht 
im  Dorfe“)  sind  die  anderen, 
wohlbekannten  Männer  der 
Richtung.  Im  Porträt  be- 
gegnen wir  Goltz,  Luise 
Fraenkel-Hahn,  Leona  Abel, 

Hampel  mit  einem  anziehend 
altwienernden  Selbstporträt. 

In  der  phantastischen  Hi- 
storie befriedigt  Hoffmann 
von  Vestenhofs  , Jehu“  dies- 
mal namentlich  koloristisch 
nicht;  sein  grosses  Bild 
bleibt  im  Ton  der  Hand- 
zeichnungen Stecken.  Unter  Tischzeug  „Tulpen“,  nach  dem  Entwürfe  von  Alois  Bohla  in  Deutsch- 

den  Plastiken  ist  ein  weib-  Liebau,  ausgeführt  von  Norbert  Langer  & Söhne  in  Deutsch-Liebau 

licher  Akt  in  Marmor,  von 

Else  v.  Kalmar,  wegen  seiner  energischen  Anatomie  bemerkenswert  und  Stundls 
angeblicher  „junger  Sizilianer“  fällt  auf,  weil  er  den  Kopf  von  Michelangelos  David 
buchstäblich  in  billiger  Volksausgabe  darstellt. 
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Seite  222  dieses  Jahrganges 
der  Zeitschrift  besprechen 
und  haben  dort  auch  auf 
einige  Gründe  hingewiesen, 
die  der  freien  Entfaltung 
dieses  Kunstgebietes  bisher 
hinderlich  waren. 

Umso  erfreulicher  sind 
die  nun  vorliegenden  Ar- 
beiten, von  denen  die  mit 
dem  ersten  Preise  gekrönte 
von  Bertold  Franke  her- 
rührt, einem  jungen  Künst- 
ler, der  jahrelang  neben 
Hrdlicka  eine  Hauptstütze 
der  Werkstatt  Storcks  war 
und  nun  ein  reiches  Feld  der 
Tätigkeit  in  Weipert,  einem 
Hauptsitze  der  österreichi- 
schen Posamenterie,  gefun- 
den hat. 

In  dem  vorliegenden 
Entwürfe  verrät  sich  der 
feine  und  liebenswürdige 
Kenner  der  Pflanzenwelt, 
und  zugleich  auch  der  ge- 
übte Techniker;  dennFranke 
ist  vom  schlesischen  Webstuhl  an  die  Wiener  Kunstgewerbeschule  gekommen. 

Der  nächste  Entwurf  hat  Paul  Thoma  in  Asch  und  Alois  Bohla  in  Deutsch-Liebau 
zu  Urhebern;  von  ersterem  rührt  die  Bordüre,  von  letzterem  das  Innenmuster  her.  Der 
dritte  Entwurf  ist  von  Bohla  allein  geschaffen. 

Bezüglich  des  Technischen  bemerken  wir,  dass  das  Schaffen  von  Mitteltönen  der 
Damastweberei  keinerlei  Schwierigkeiten  bietet. 

Während  Franke  mehr  auf  Grazie  und  durch  vornehme  Einfachheit  überraschende 
Wirkung  ausgeht,  zeigen  diese  Entwürfe  ein  reiches  Linienspiel,  das  trotz  verhältnis- 
mässig kleiner  Rapporte  sehr  lebensvoll  wirkt. 

Jedenfalls  scheinen  unsere  Zeichner  bereits  auf  richtiger  Fährte  zu  sein. 

Unbedingt  stehen  diese  Arbeiten  auch  schon  weit  über  den  öden,  talentlos-natura- 
listischen Arbeiten,  wie  sie  heute  in  den  Warenhäusern  noch  gang  und  gäbe  sind. 

Bei  so  klaren  Aufgaben  wie  diesen  können  Wettbewerbe,  wie  man  sieht,  auch 
Nützliches  schaffen.  Es  wäre  zu  wünschen,  dass  sie  sich  öfter  wiederholten.  Dr. 

Eine  sklavenbüste  von  Michelangelo.  Vor  kurzer  Zeit 

ist  durch  Vermittlung  des  Londoner  Kunsthändlers  Duveen  wieder  ein  Skulpturwerk 
nach  Amerika  gegangen,  dessen  Verlust  wohl  von  allen  Kunstfreunden  der  alten  Welt 
schmerzlich  bedauert  werden  wird.  Es  ist  dies  ein  herrlicher  Marmorkopf  des  Michelangelo 
aus  der  Sammlung  des  Herrn  Ravaisson-Mollien,  des  Conservateur  du  Musee  du  Louvre. 

Die  Entstehungsgeschichte  dieser  Marmorbüste  ist  so  enge  mit  der  des  Grabes  von 
Papst  Julius  II.  verbunden,  mit  der  „Tragödie  des  Grabes“,  wie  sie  von  Condivi  bezeichnet 
wurde,  dass  es  wohl  am  Platze  ist,  den  Lauf  der  Ereignisse  hier  zu  rekapitulieren. 

Kurz  nachdem  Kardinal  Giuliano  della  Rovere  den  päpstlichen  Stuhl  als  Julius  II. 
bestiegen  hatte,  schlug  Giuliano  da  San  Gallo,  sein  Hauptberater  in  Kunstangelegenheiten, 
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Der  schlafende  Sklave  von  Michelangelo  (Paris,  Louvre) 

ihm  vor,  dem  Michelangelo  die  Ausführung  seiner  grandiosen  Pläne  zur  Verschönerung 
der  ewigen  Stadt  anzuvertrauen.  Der  Künstler,  damals  in  seinem  neunundzwanzigsten 
Lebensjahre,  hatte  sich  bereits  durch  seine  Pieta  unsterblichen  Ruhm  erworben,  als  er  im 
Anfänge  des  Jahres  1505  nach  Rom  berufen  wurde. 

Da  der  Papst  die  Idee  hatte,  schon  bei  Lebzeiten  sein  Grabdenkmal  herstellen  zu 
lassen,  entwarf  Michelangelo  den  Plan  für  ein  viereckiges  Monument  von  riesenhaften 
Verhältnissen;  der  bekannte  „Moses“,  ein  St.  Paul  und  noch  zwei  Statuen  von  ent- 
sprechender Grösse  sollten  die  vier  Seiten  schmücken;  die  zwei  Riesen-Sklaven  (jetzt  im 
Louvre)  waren  bestimmt,  zu  Seiten  des  Moses  zu  stehen,  nebst  zwei  ähnlichen  Figuren, 
das  tätige  und  das  beschauliche  Leben  vorstellend.  Diese,  mit  einer  Anzahl  allegorischer 
und  anderer  Figuren,  sollten  die  Zahl  auf  zweiundvierzig  bringen.  Dazu  sollten  noch  zahl- 
reiche Bronze-Reliefs  kommen,  um  ein  Werk  zu  verzieren,  welches  die  grossartigsten 
Monumente  der  Welt  in  den  Schatten  stellen  sollte. 

Dieser  edle  Entwurf  wurde  von  Julius  so  bewundert,  dass  Michelangelo  sofort  nach 
Carrara  aufbrechen  musste,  um  das  Losbrechen  der  zur  Ausführung  seiner  Idee  bestimmten 
Marmorblöcke  zu  überwachen.  Voll  froher  Hoffnung  machte  sich  der  Künstler  im  April  1505 
auf  den  Weg  und  blieb  acht  Monate  in  Carrara. 

Es  war  während  dieser  Zeit,  da  sein  Enthusiasmus  über  die  Herstellung  des  Grabes 
auf  dem  Höhepunkte  stand,  dass  er  diesen  wunderbar  ausdrucksvollen  Kopf  schuf,  das  Vor- 
bild, welches  in  dem  „Schlafenden  Sklaven“  und  dem  „Gefesselten  Sklaven“,  mit  etwas 
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verschiedener  Pose  und  ge- 
ringer Änderung  des  Aus- 
druckes, getreu  wiederholt 
ist.  Die  beiden  Statuen 
waren  eben  roh  ausgehaut, 
als  Michelangelo  Carrara 
verliess,  um  vertrauensvoll 
nach  Rom  zurückzukehren, 
wo  seiner  so  viele  Ent- 
täuschungen harrten. 

Es  hat  keinen  Zweck, 
hier  die  Intriguen  und 
Zwiste  weiter  zu  verfolgen, 
welche  den  Künstler  nach 
Florenz  trieben.  Nach  seiner 
Versöhnung  mit  dem  Papste 
im  Jahre  1507  kehrte  er  nach 
Rom  zurück,  um  die  Aus- 
schmückung der  Sixtini- 
schen Kapelle  vorzunehmen. 

Es  scheint,  dass  der  „Schla- 
fende Sklave“  fertiggestellt 
wurde,  ehe  der  Künstler  sich 
an  die  zweite  Hälfte  der 
Wölbung  machte. 

Nach  der  Eröffnung 
der  Sixtinischen  Kapelle 
änderte  der  Papst  seine  Pläne  behufs  des  Denkmals  und  entschied  sich  zu  Gunsten 
eines  neuen,  kleineren  Entwurfes.  Michelangelo  kehrte  nach  Florenz  zurück,  wo  er 
sicherlich  an  der  Statue  des  gefesselten  Sklaven  arbeitete;  beide  Statuen  blieben  jedoch 
unfertig. 

Julius  II.  starb  im  Jahre  15x3.  Sein  Nachfolger  Leo  X.  beschäftigte  den  Meister  an 
zahlreichen  Arbeiten  und  erst  nach  seinem  Tode  konnte  das  Grabmal  wieder  in  Angriff 
genommen  werden  (1522  — 1523).  Aber  von  neuem  wurden  Michelangelos  Absichten 
gestört.  Im  Jahre  1531  ward  ein  neuer  Vertrag  abgeschlossen,  nach  welchem  die  Dimen- 
sionen des  Denkmals  abermals  vermindert  wurden.  Michelangelo  verpflichtete  sich,  sechs 
Statuen  eigenhändig  anzufertigen  und  die  Arbeiten  zu  beaufsichtigen,  bis  zur  Errichtung 
des  Grabmals  in  San  Pietro  in  Vincoli. 

Nach  vielen  weiteren  Enttäuschungen  und  Verzögerungen  erkrankte  Michelangelo 
im  Jahre  1544.  Nach  seiner  Genesung  schenkte  er  die  beiden  Sklaven,  für  welche  an  dem 
so  sehr  reduzierten  Denkmale  kein  Raum  mehr  war,  dem  Roberto  degli  Strozzi,  in  dessen 
Palaste  er  von  seinem  Freunde  Luigi  de  Riccio  gepflegt  worden  war. 

Strozzi  sandte  später  die  beiden  Statuen  an  Franz  I.,  König  von  Frankreich.  Heute 
stehen  sie  im  Louvre  und  sind  dort  die  einzigen  Proben  von  Michelangelos  Genie. 

Die  Büste  eines  Sklaven  blieb,  wie  manche  andere  Werke  des  Meisters,  in  Italien, 
bis  sie  von  Herrn  Ravaisson-Mollien,  dem  Conservateur  du  Musee  du  Louvre,  entdeckt 
und  nach  Frankreich  gebracht  wurde,  um  seiner  Sammlung  einverleibt  zu  werden. 

Dass  die  Büste  wirklich  ein  Werk  Michelangelos  ist,  unterliegt  wohl  keinem 
Zweifel.  Man  muss  sie  gesehen  haben,  um  von  der  herrlichen,  meisterhaften  Arbeit  einen 
Begriff  zu  bekommen.  Speziell  die  Schultern  und  der  Hals,  die  Schwellungen  und  Ein- 
buchtungen des  Fleisches,  sind  auf  eine  Weise  gefühlt  und  wiedergegeben,  welche  die 
Hand  des  grössten  aller  Meister  untrüglich  verrät.  Wenn  die  Büste  nicht  Michelangelos 
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Arbeit  ist,  entspringt  sie  dem  Meissei  eines  Künstlers,  der  mehr  als  ihm  ebenbürtig.  Und 
von  einem  solchen  weiss  die  Kunstgeschichte  uns  nichts  zu  erzählen.  Konody 

HAUSSCHATZ  ÄLTERER  KUNST.  (Verlag  der  Gesellschaft  für  verviel- 
fältigende Kunst  in  Wien.)  Die  diesem  Hefte  beigegebene  Tafel  ist  einem  Werke 
entnommen,  das  wir  der  Beachtung  unserer  Leser  wärmstens  empfehlen  können.  Unter 
dem  Titel  „Hausschatz  älterer  Kunst“  hat  die  Gesellschaft  für  vervielfältigende  Kunst  in 
Wien  hundert  Reproduktionen  von  Bildern  alter  Meister  in  Stich  und  Radierung  heraus- 
gegeben, die  nunmehr  in  einer  schönen,  von  Professor  Koloman  Moser  gezeichneten  Mappe 
vereinigt  vorliegen.  Es  ist  eine  Auswahl  aus  der  grossen  Zahl  von  Blättern,  die  im  Laufe 
der  Jahre  in  der  Zeitschrift  „Die  graphischen  Künste“  und  in  verschiedenen  anderen  Publi- 
kationen der  genannten  Gesellschaft  erschienen  sind.  Dadurch  erklärt  sich  auch  der  ausser- 
ordentlich niedrige  Preis  des  Werkes,  der  die  Anschaffung  den  weitesten  Kreisen  der 
Kunstfreunde  ermöglicht. 

Die  reproduzierten  Originale  sind  zumeist  weniger  bekannten  öffentlichen  und 
privaten  Sammlungen  entnommen:  den  grossherzoglichen  Galerien  zu  Oldenburg  und 
Schwerin,  der  Landesgalerie  in  Pest,  der  Liechtensteinschen  Galerie  in  Wien  und  der 
Wesselhöftschen  Sammlung  in  Hamburg.  Der  übrige  kleine  Rest  verteilt  sich  auf  die 
Galerien  in  Dresden,  Berlin,  München  und  London  und  die  Czerninsche  Galerie,  wozu 
noch  ein  paar  Bilder  aus  Privatbesitz  kommen  (Graf  Lanckoronski  und  Hr.  v.  Lippmann- 
Lissingen).  Der  Stichel  und  die  Nadel  Bürkners,  Halms,  Hechts,  Kühns,  Doris  Raabs, 
Ungers  und  anderer  bedeutender  Graphiker  haben  die  Übersetzung  der  Bilder  in  Schwarz- 
Weiss  besorgt  und  in  vielen  Fällen  wahrhaft  kongeniale  Nachschöpfungen  geliefert.  Ein 
Durchblättern  des  vorliegenden  Werkes  genügt,  uns  zu  überzeugen,  dass  es  doch  noch 
nicht  an  der  Zeit  ist,  der  reproduzierenden  Graphik  das  Sterbeglöcklein  zu  läuten.  Von 
solchen  Meisterhänden  ausgeübt,  braucht  sie  wahrlich  noch  immer  nicht  vor  den  photo- 
mechanischen Techniken  das  Feld  zu  räumen.  Übrigens  hat  erst  vor  kurzem  in  diesem 
Streite  W.  Bode  seine  gewichtige  Stimme  zu  Gunsten  der  künstlerischen  Reproduktion 
abgegeben.  Und  diese  Stimme  ist  nicht  mehr  wie  etwa  ein  früherer,  schüchterner  Protest 
aus  dem  Lager  der  Kupferstecher  selbst  mit  dem  Zurufe  abzufertigen:  Vous  etes  orfevre, 
Monsieur  Josse ! 

Ein  besonderes  Wort  des  Lobes  verdient  noch  der  ungenannte  Verfasser  des  Textes. 
Die  eigentümliche  Zusammensetzung  des  Werkes,  bei  der  die  einzelnen  Schulen  und  Zeiten 
sehr  ungleichmässig  vertreten  sind,  schloss  einen  zusammenhängenden  Text  von  Anfang  an 
aus.  So  macht  denn  der  Verfasser  aus  der  Not  eine  Tugend  und  bietet  in  der  anspruchs- 
losen Form  eines  erklärenden  Verzeichnisses,  das  alphabetisch  nach  den  Künstlern 
geordnet  ist,  eine  bunte  Reihe  sachkundiger  Erläuterungen,  die  ebenso  belehrend  als 
genussreich  zu  lesen  sind.  A.  Trost 

Tafeln  zur  Geschichte  der  möbelformen.  Unter  den  neuen 

Publikationen,  die  sich  mit  der  Geschichte  des  Kunstgewerbes  befassen,  erregen 
besonders  die  von  Prof.  Dr.  Alfred  Gotthold  Meyer  herausgegebenen  „Tafeln  zur  Geschichte 
der  Möbelformen“  (Karl  W.  Hiersemann,  Leipzig  1902)  unser  besonderes  Interesse.  Vor 
uns  liegt  die  erste  Serie:  „Schemel  und  Stuhl“  mit  einem  Textbändchen.  Der  Verfasser 
gibt  als  Motto  einen  Ausspruch  William  Morris’,  der  sagt:  „Selbst  der  Originellste  vermag 
heute  keine  Möbelform  zu  zeichnen,  die  etwas  anderes  wäre,  als  eine  Fortbildung  oder 
Entartung  vielhundertjähriger  Motive.“  Die  Geschichte  dieser  Motive  der  Möbelformen  in 
übersichtlicher  Darstellung  zu  geben,  ist  der  Zweck  dieser  Tafeln. 

Es  soll  nicht  ein  Vorlagewerk,  aus  dem  sich  die  Kunstgewerbetreibenden  ihre  Muster 
nehmen,  sondern  ein  Behelf  für  die  Zwecke  des  stilgeschichtlichen  Unterrichtes  sein;  es 
soll  ein  reiches  Abbildungsmaterial  geboten  werden,  um  ein  klares  Bild  von  der  historischen 
Entwicklung  der  Möbelformen  zu  geben. 
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Da  kommt  es  dem  Verfasser  hauptsächlich  darauf  an,  die  stilgeschichtlichen  Momente 
zu  betonen,  vor  allem  das  Konstruktive  im  Möbel,  das  dann  die  künstlerische  Form  des 
Möbels  bedingt. 

Er  teilt  die  Möbel  nach  Gattungen,  d.  h.  nach  den  Aufgaben,  die  sie  zu  erfüllen  haben 
ein  und  gibt  dadurch  an  der  Hand  einer  Möbelform,  z.  B.  des  Schemels  u.  dgl.,  immer 
einen  Querschnitt  durch  die  ganze  Geschichte  des  Möbels.  In  der  ersten  Serie  ist  die  Ent- 
wicklung des  Schemels  und  des  Stuhles  dargestellt;  die  anderen  Formen  werden  in  den 
folgenden  Serien  behandelt  werden. 

Um  die  Tafeln  einheitlich  gestalten  zu  können,  wurden  die  Möbel  von  einem  tisch- 
lerisch  geschulten  Zeichner  reproduziert  und  dadurch  sowohl  ein  einheitliches  Bild  erzielt, 
als  auch  die  Möglichkeit  geboten,  alle  zur  Verfügung  stehenden  Quellen  zu  benützen,  als  da 
sind:  Originalstücke,  Originalentwürfe,  Nachbildungen  in  gleichzeitigen  Bildwerken  aller  Art. 
Darstellungen  von  Möbeln  auf  Skulpturen,  Wandgemälden,  Vasenbildern,  Zeichnungen, 
Kupferstichen  und  Holzschnitten  wurden  aufgenommen  und  einzelne  Stücke,  wo  es  sich 
eben  als  notwendig  ergab,  rekonstruiert. 

Zuerst  wird  an  einer  Reihe  von  Beispielen  die  Entwicklung  des  Schemels  von  den 
Formen  der  alten  Ägypter  bis  zu  den  französischen  des  XVIII.  Jahrhunderts  gezeigt.  Es 
ist  vorzüglich  der  von  vier  miteinander  verbundenen  Stützen  getragene  Sitz  behandelt, 
ferner  der  dreifüssige  gotische  Schemel,  sowie  der  sogenannte  Brettschemel,  d.  h.  der  von 
zwei  aufrechten  Brettern  getragene  Sitz  aus  der  Gotik-  und  Renaissancezeit,  der  oft  noch 
durch  eine  Zarge  gestützt  ist.  Dann  folgt  eine  Serie  von  Faltstühlen,  die  scherenartig 
zusammengeklappt  werden  können. 

Auf  der  nächsten  Tafel  eine  Reihe  von  Sesseln  mit  Rundlehnen,  von  denen  die 
älteste  Form  die  bei  den  Ägyptern  verwendeten  vierbeinigen  Sitze  mit  Lehnen  sind,  die 
aus  Rahmenwerk  und  Füllbrettern  gebildet  und  rückwärts  durch  Spreizen  gestützt  werden. 
Die  schönste  Form  zeigt  der  griechische  Sessel  (Kathedra)  mit  gebogener  Lehne  und  der 
hellenistische,  der  noch  rückwärts  eine  Stütze  für  das  Rückgrat  hat,  eine  Konstruktion,  die 
wir  ähnlich  im  Empirestil  und  an  einem  deutschen  Sessel  des  Jahres  1820  genau  wieder- 
holt finden.  In  diese  Kategorie  der  Rundlehnen  gehört  auch  der  sogenannte  Windsor- 
Chair,  dessen  Lehne  aus  einzelnen  Stäben  gebildet  ist,  die  oft  durch  zwei  schiefgestellte 
Stäbe  noch  besonders  gestützt  werden  (Oliver  Goldsmith-Stuhl).  Es  gibt  aber  auch  Sitze, 
die  völlig  in  Tonnenform  gebildet  und  meist  aus  Rohr  geflochten  sind,  die  sogenannten 
Rundsessel,  wie  wir  einen  auf  einem  Relief  des  III.  Jahrhunderts  n.  Chr.  finden,  andere 
aus  dem  XV.  Jahrhundert  sind  aus  senkrechten  Latten  gebildet,  die  den  halbrunden  Sitz 
rings  umschliessen  und  tragen,  eine  heute  besonders  bei  den  schottischen  modernen 
Architekten  (Baillie  Scott)  sehr  beliebte  Form. 

Eine  andere  Tafel  führt  uns  „Armsessel  mittelalterlichen  Charakters  in  Brett-  und 
Pfostengefüge“  und  „Chorstuhlartige  Hochsitze  mit  hoher  Lehne  und  Baldachin“,  fast  alle 
mit  reicher  Schnitzerei,  vor.  Dann  lernen  wir  die  dreibeinigen  Schemel  mit  Lehne 
kennen,  die  sich  vom  XV.  Jahrhundert  bis  heute,  wo  sie  vorzüglich  noch  bei  den  Bauern 
in  Gebrauch  sind,  in  ihrer  Form  unverändert  erhalten  haben. 

Sehr  interessant  ist  die  Entwickelung  des  Armsessels  mit  Holzlehne,  da  diese  zu 
reicher  künstlerischer  Gestaltung  die  beste  Gelegenheit  bietet.  Die  französischen  und 
englischen  Armsessel  des  XVI.  Jahrhunderts  mit  ihren  schmalen  Lehnen  und  nach  vorne 
fangarmartig  auseinandergehenden  Armstützen,  die  reichgeschnitzten  prunkvollen  Sitze 
der  italienischen  Hochrenaissance  und  die  englischen  Armsessel  des  XVII.  Jahrhunderts 
mit  ihren  reichverzierten  geschnitzten  Formen,  sowie  die  des  XVIII.  Jahrhunderts  mit 
ihren  mannigfachen,  teils  gotisierenden,  teils  französischen  rokokoartigen  Formen  (bei 
Chippendale,  Stepplewith  und  Sheraton-Adam)  geben  uns  die  typischen  Merkmale  des 
Stiles  ihrer  Zeit. 

Es  folgen  die  „Armsessel  mit  Leder-  oder  Stoffbezug“,  und  von  grossen  Lehn- 
und  Armsesseln  ein  französischer  Louis  XIV.-Fauteuil  und  ein  englischer  Easychair  aus 
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dem  XVIII.  Jahrhunderte.  Zum  Schlüsse  führt  der  Verfasser  die  Entwickelung  der  leichten 
Stühle  ohne  Armlehne  in  der  Zeit  des  XVI.  bis  XIX.  Jahrhunderts  an  einer  grossen  Zahl 
von  Beispielen  vor. 

So  lernen  wir  jede  Art  des  Sessels  oder  Lehnstuhles  an  seiner  Stelle  in  der  Ent- 
wicklung der  Type  kennen  und  freuen  uns,  dass  wir  auch  über  die  anderen  Möbelformen 
so  instruktiven  Aufschluss  erhalten  sollen.  A.  Schestag 


ENKMAL  FÜR  DEN  MALER  JOHANN  MARTIN  SCHMIDT. 


Eine  Anzahl  Künstler  und  Kunstfreunde  fassten  am  28.  Juni  1901,  dem  hundertsten 
Todestage  des  Malers  Johann  Martin  Schmidt,  genannt  der  Kremser  Schmidt,  den  Plan, 
eine  alte  Dankesschuld  an  den  vaterländischen  Meister  abzutragen  und  ihm  an  der  Stätte 
seines  langjährigen  Wirkens  ein  Denkmal  zu  errichten. 

Als  Sohn  eines  kleinen  Landmalers  und  Bildschnitzers  am  25.  September  1718  zu 
Grafenwörth  am  Kamp  geboren,  erwarb  er  schon  in  jungen  Jahren  die  Fertigkeiten  des 
Vaters,  bildete  sich  nach  damaligem  Gebrauche  als  Geselle  des  Malers  Gottlieb  Starmayer 
weiter  aus,  erhielt  aber  wahrscheinlich  die  fruchtbarsten  Anregungen,  die  ihn  erst  zur 
wirklichen  Künstlerschaft  emporhoben,  durch  das  Studium  der  Stiche  und  Radierungen  in 
den  Bibliotheken  der  Klöster,  wo  er  gerade  malte. 

1745  finden  wir  ihn  schon  in  Stein,  wo  er  mit  der  Schaffensfreude  des  kräftigen 
Talentes  zunächst  für  die  umliegenden  Kirchen  und  Klöster  arbeitete.  Seine  Werke  ver- 
breiteten seinen  Ruhm  bald  weiter,  und  aus  Polen,  Ungarn,  Mähren,  Bayern,  Oberösterreich, 
Steiermark,  Krain  und  Salzburg  liefen  zahlreiche  Bestellungen  ein.  — 1761  wurde  er 
Mitglied  des  Rates  der  Stadt  Stein,  1768  erwarb  er  das  Diplom  eines  Mitgliedes  der  Wiener 
Akademie.  In  demselben  Jahre  malte  er  die  Kaiserin  Maria  Theresia,  die  ihn  dafür  ganz 
besonders  auszeichnete.  Nun  schaffte  er  unablässig  weiter  mit  immer  gleicher  Frische  und 
Kraft,  bis  er  endlich  als  hochbetagter  Greis  von  83  Jahren  am  28.  Juni  1801  sein  Leben 
beschloß  und  auf  dem  kleinen  Friedhofe  in  Stein  zu  Grabe  getragen  wurde. 

Die  Anzahl  seiner  Werke  ist  staunenswert.  Alle  nur  denkbaren  Motive  religiösen 
Inhaltes,  Porträts  und  auch  Profanbilder  schuf  seine  nimmermüde  Hand. 

In  dem  alten  Stein,  an  dem  weinumrankten  Gestade  der  blauen  Donau,  angesichts 
der  Heimstätte,  wo  Meister  Schmidt  mehr  denn  50  Jahre  mit  hingebungsvoller  Schaffens- 
freude seine  Kunst  übte,  soll  sich  nun  sein  Denkmal  erheben. 

Spenden  werden  entgegengenommen  in  den  Gemeindekanzleien  von  Stein  und  Krems, 
sowie  in  der  Propstei  in  Krems. 


ERKAUF  INLÄNDISCHER  SPITZEN.  Unter  dem  Protektorate  Ihrer 


V kaiserlichen  Hoheit  der  durchlauchtigsten  Frau  Erzherzogin  Maria  Theresia  hat  sich 
jüngst  ein  Verein  zur  Hebung  der  Spitzenindustrie  in  Österreich  gebildet,  der  soeben  seine 
Verkaufsstelle  im  Hause  des  Markgrafen  Pallavicini,  Wien,  I.,  Seilergasse  14,  Mezzanin, 
eröffnet  hat. 

Die  Verkaufsstelle  gebietet  über  ein  umfangreiches  Lager  von  Kopien  guter,  alter 
Spitzen  jedweder  Art;  ein  ganz  spezielles  Augenmerk  wurde  der  irischen  Spitze  zugewendet, 
die  durch  eine  reichhaltige  Kollektion  vertreten  ist.  Der  Verein  beschäftigt  mit  der  Her- 
stellung dieser  Häkelspitze  bereits  hunderte  von  Frauen.  Auch  an  feinen,  heimischen  Näh- 
spitzen, die  auf  der  letzten  Pariser  Ausstellung  einen  durchschlagenden  Erfolg  zu  ver- 
zeichnen hatten,  weist  die  Verkaufsstelle  besonders  schöne  Stücke  auf. 

Der  Verein  besorgt  den  Vertrieb  der  Erzeugnisse  der  k.  k.  Fachschulen  für  Spitzen- 
industrie. 


71 


542 


MITTEILUNGEN  AUS  DEM  K.  K.  ÖSTER- 
REICHISCHEN MUSEUM  Sfr 


RÖPPNUNG  DER  WINTE  RAUS  STELLUNG.  Die  Winterausstellung 


des  Österreichischen  Museums  wurde  am  Samstag  den  21.  November  um  11  Uhr 
vormittags  im  Beisein  der  Herren  Sektionschefs  Sr.  Exzellenz  Ritter  von  Bernd  und 
Dr.  Stadler  von  Wolffersgrün,  welche  in  Vertretung  Sr.  Exzellenz  des  Herrn  Ministers 
Dr.  Wilhelm  Ritter  von  Hartei  erschienen  waren,  und  zahlreicher  geladener  Gäste  eröffnet. 
Wir  werden  im  Jännerheft  unserer  Zeitschrift  eingehend  über  die  Ausstellung  berichten. 

Seine  k.  u.  k.  Hoheit  der  durchlauchtigste  Herr  Erzherzog  Franz  Ferdinand  und 
Gemalin  haben  am  29.  v.  M.  die  Ausstellung  besucht. 

Ihre  k.  u.  k.  Hoheit  die  durchlauchtigste  Frau  Erzherzogin  Maria  Theresia,  Gemalin 
Sr.  k.  u.  k.  Hoheit  des  durchlauchtigsten  Herrn  Erzherzogs  Karl  Stephan,  hat  am  4.  d.  M. 
nachmittags  die  Winterausstellung  besucht. 

Sonntag  den  29.  v.  M.  wurde  die  Winterausstellung  von  6082  Personen  besichtigt. 
Es  ist  dies  die  höchste  Besuchsziffer,  welche  seit  dem  Bestände  des  Museums  zu  ver- 
zeichnen ist. 


BESUCH  DES  MUSEUMS.  Die  Sammlungen  des  Museums  wurden  im  Monate 

November  von  15970,  die  Bibliothek  von  1914  Personen  besucht. 

ORTRÄGE  IM  K.  K.  ÖSTERREICHISCHEN  MUSEUM.  Die  Direktion 


V des  k.  k.  Österreichischen  Museums  veranstaltet  in  der  Zeit  vom  29.  Januar  bis  Ende 
März  1904,  stets  am  Mittwoch  und  Freitag  um  8 Uhr  abends,  fünf  Vortragszyklen,  und 
zwar  drei  zu  je  drei  Vorträgen,  einen  zu  zwei  und  einen  zu  fünf  Vorträgen.  Die  Teilnahme 
an  diesen  Vorträgen  wird  auf  eine  bestimmte  Zahl  von  Zuhörern  beschränkt  sein  und  kann 
nur  erfolgen  auf  Grund  einer  Einschreibung,  für  welche  eine  Gebühr  von  2 Kronen  für 
jeden  Vortragszyklus  eingehoben  wird.  Die  Einschreibungen  werden  an  allen  Wochen- 
tagen von  !/29  — 12  Uhr  und  von  2 — 4 Uhr  in  der  Kanzlei  des  Museums  entgegengenommen, 
und  es  werden  Karten  mit  Nummern  ausgefolgt,  welche  den  Sitzplatz  im  Vorlesungssaale 
des  Museums  bezeichnen. 

Das  Programm  dieser  Vorträge  ist  folgendes: 

Vortragszyklen:  I.  Dr.  Alois  Riegl,  o.  ö.  Professor  an  der  k.  k.  Universität  in  Wien: 
Denkmalkultus  und  Denkmalschutz.  29.  Januar:  Das  Denkmal  in  seiner  früheren  Bedeutung; 
3.  Februar:  Das  Denkmal  in  moderner  Bedeutung;  5.  Februar:  Der  Denkmalschutz. 

II.  Kornelius  Gurlitt,  königl.  sächs.  Hofrat  und  Professor  an  der  königl.  technischen  Hoch- 
schule in  Dresden:  Die  Theorien  der  Baukunst  im  19.  Jahrhundert,  10.  und  12.  Februar. 

III.  Dr.  Ottokar  Weber,  o.  ö.  Professor  an  der  k.  k.  deutschen  Universität  in  Prag:  Der 
österreichische  Vormärz.  Bilder  aus  Geschichte  und  Leben  (mit  skioptischen  Demon- 
strationen), 17.,  19.  und  24.  Februar.  IV.  Dr.  Richard  Kralik  von  Meyrswalden:  Die 
ästhetischen  und  historischen  Grundlagen  der  modernen  Kunst  (mit  skioptischen  Demon- 
strationen). 26.  Februar:  Ästhetische  Grundlagen  der  Kunst;  2.  März:  Historische  Grund- 
lagen der  Kunstgeschichte;  4.  März:  Entwicklung  der  modernen  Kunst  seit  der  Romantik. 
V.  Dr.  E.  W.  Braun,  Direktor  des  Kaiser  Franz  Joseph-Museums  in  Troppau,  Dr.  Gustav 
Pazaurek,  Kustos  des  nordböhm.  Gewerbemuseums  in  Reichenberg  und  Josef  Folnesics, 
Kustos  am  k.  k.  Österreichischen  Museum:  Über  Alt-Wiener  Porzellan  (mit  skioptischen 
Demonstrationen).  Im  Laufe  des  Monates  März  (die  Tage  werden  später  bekanntgegeben): 
Dr.  Braun:  Wiener  Porzellan  der  Frühzeit;  Figurale  Plastik  der  k.  k.  Wiener  Porzellan- 
fabrik. Dr.  Pazaurek:  Die  Überdekorateure  in  der  Porzellanfabrikation  der  Frühzeit. 
J.  Folnesics:  Die  Rokokoperiode  des  Wiener  Porzellans;  Das  Wiener  Porzellan  der 
Empirezeit. 

Die  Vorträge  finden  im  Vorlesungssaale  des  Österreichischen  Museums,  Wien, 
I.,  Stubenring  5,  statt. 
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Leuchterchen  im  Privatbesitz  zu  Köln.  (Zeitschr. 
f.  christl.  Kunst,  8.) 

X.  HERALDIK.  SPHRAGISTIK. 
NUMISMAT.  GEMMENKUNDE 


DRESDEN 

Bemerkenswerte  Einzelheiten  von  der  deutschen 
Städteausstellung  in  Dresden.  (Anzeiger  f.  Archi- 
tektur, Kunsthandwerk  und  Bau-Industrie,  9 — 10.) 

— KLEINPAUL,  J.  Die  deutsche  Städte- Ausstellung 
in  Dresden.  (Anzeiger  für  Architektur,  Kunsthand- 
werk und  Bau-Industrie,  9 — 10.) 

ERFURT 

BECKER,  F.  Die  kunstgeschichtliche  Ausstellung 
in  Erfurt.  (Kunst-Chronik,  N.  F.  XIV,  33.) 

— HILLIG,  H.  Die  kunsthistorische  Ausstellung  in 
Erfurt.  (Die  Kunsthalle,  IX,  1.) 

KLAGENFURT 
S.  Aussig. 

LE  PUY. 

Catalogue  de  l’exposition  commerciale  et  indu- 
strielle de  l’exposition  moderne  et  retrospective 
de  la  dentelle,  au  Puy,  du  20.  juin  au  19.  juillet 
1903.  In-8.  32  p.  Le  Puy,  impr.  Marchesson. 
25  cent. 


Emblems  of  the  Saints  and  Evangelistes.  (The  Journ. 
of  Decorative  Art,  Okt.) 


XI.  AUSSTELLUNGEN.  TOPO- 
GRAPHIE. MUSEOGRAPHIE 

LEHMANN.  Volkstümliche  Museen.  (Das  Kunst- 
gewerbe in  Eisass- Lothringen,  Sept.) 
LEISCHING,  J.  Die  Museen  als  Volksbildungsstätten. 
(Mitteil.  d.  Mähr.  Gewerbe-Museums,  18.) 


ATHEN 

A.  D.  Die  Ausstellung  in  Athen.  (Zentr.-Bl.  f. 
Glas-Ind.  und  Keramik,  604.) 

— SVORONOS,  J.  N.  Das  Athener  National-Museum. 
Phototypische  Wiedergabe  seiner  Schätze.  Mit 
erläut.  Text.  1.  Heft.  (10  Taf.  m.  Text.)  Gr.  40. 
Athen,  Beck  & Barth.  M.  6'8o. 

AUSSIG 

Die  kunstgewerblichen  Ausstellungen  in  Aussig 
und  Klagenfurt.  (Das  Interieur,  Nov.) 

— Die  bildende  Kunst  in  Aussig.  (Deutsche  Arbeit,  1 1.) 
BERLIN 

- LÜER,  H.  China  und  Japan  im  Berliner  Kunst- 
gewerbemuseum. (Zentr.-Bl.  f.  Glas-Ind.  u.  Kera- 
mik, 599;  n.  d.  „Berl.  Tagbl.“.) 

— — • Neue  Gruppe  Berlin.  (Berliner  Architekturwelt, 
VI,  6.) 

Das  Königliche  Museum  für  Völkerkunde  in  Berlin. 
(Sprechsaal,  42.) 

— PLEHN,  A.  L.  Aus  Berlin.  Ausstellungssaal 
Balcke.  Atelier  Patriz  Huber.  Steglitzer  Werk- 
statt. (Kunstgewerbebl.  N.  F.  XV,  1.) 


LIVERPOOL 

BLOMFIELD  BARE,  H.  The  Annual  Exhibition 
at  the  Mount  Street  School  of  Art,  Liverpool.  (The 
Studio,  Okt.) 

LONDON. 

KENDELL,  B.  Sir  Walter  Gilbey’s  Collection  at 
Cambridge  House.  (The  Connoisseur,  Okt.) 

LÜTTICH 

Catalogue  du  Musee  des  beaux-arts  de  la  ville  de 
Liege.  Liege,  Impr.  La  Meuse.  8°,  XIX,  71  p. 

PARIS 

DUBOULOZ,  J.  La  Gravüre  et  la  Lithographie  au 
Salon  de  1903.  (L’Art,  Sept.) 

— GAYET,  A.  L’Exposition  des  Arts  Musulmans  au 
Musee  des  arts  decoratifs.  (L’Art,  Aug.) 

— RAMBOSSON,  J.  Hohe  und  angewandte  Kunst 
in  den  Pariser  Salons.  (Deutsche  Kunst  und  De- 
koration, Nov.) 

— SCHMIDT,  K.  E.  Der  Salon  der  ,,Artistes  Fran- 
cais“. (Die  Kunsthalle,  21  ff.) 

TROPPAU 

BRAUN,  E.W.  Die  Altwiener  Porzellanausstellung 
im  Kaiser  Franz  Joseph-Museum  in  Troppau. 
(Zentr.-Bl.  f.  Glas-Ind.  u.  Keramik,  607.) 

VENEDIG 

MORASSO,  M.  L’Arte  decorativa  all’  esposizione 
di  Venezia.  (Arte  ital.  dec.  e ind.,  XII,  5.) 

■ — SOULIER,  G.  La  cinquieme  Exposition  internat. 
d’Art  ä Venise.  (L’Art  decoratif,  Sept.) 

WIEN 

FISCHER,  Emanuel.  Die  Ausstellung  im  Kunst- 
gewerbemuseum. (Zeitschr.  f.  Zeichen-  u.  Kunst- 
unterricht, Juni.) 


7i 


